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Résumé

Par l’auteur du blog Tonton Photo

Installez-vous dans les coulisses de 30 photos, décryptées pour vous transmettre les secrets de leur composition, les petits arrangements avec le terrain ainsi que le contexte technique, artistique et humain dans lequel elles sont nées.

Pour chacune de ses photos, l’auteur explique les conditions de prise de vue, les choix de réglages et de composition ainsi que les défauts repérés. Il propose même des variantes et des points d’amélioration.

Les images présentées et analysées dans le livre vous permettent un apprentissage très concret des fondamentaux de la photographie, applicables au quotidien, afin de progresser « par l’image » dans votre pratique. Ces coulisses sont aussi un terreau fertile où planter les graines de votre inspiration. N’oubliez pas, c’est en photographiant que l’on devient photographe !
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CLÉMENT RACINEUX est photographe et directeur artistique. Il a créé le blog Tonton Photo, sur lequel il prodigue des conseils pour rendre la photographie accessible à tous, en toute simplicité et sans jargon surfait. Il a lui-même appris la photo en autodidacte en lisant quelques livres et, surtout, en expérimentant de manière empirique sur un appareil argentique. Transmettre avec chaleur et convivialité les conseils qu’il aurait lui-même aimé recevoir à ses débuts lui tient à cœur.



www.editions-eyrolles.com


Chez le même éditeur

Techniques de la photo – Prise de vue

R. Adam, Le grand livre du Polaroid, 2017, 192 p.

G. Laing, #NoFilter – Des photos sans retouche, 2017, 208 p.

É. Forey, Serial photographer, 2e édition, 2017, 220 p.

A. Colombo, Mes photos au smartphone, 2017, 128 p.

D. Taylor, La photo, comment ça marche – en 70 infographies, 2017, 180 p.

A.-L. Jacquart, 52 défis créatifs pour le photographe, 2017, 224 p.

M. Freeman, L’art du noir & blanc, 2e édition, 2017, 192 p.

M. Freeman, Photographie – 50 pistes créatives, 2016, 224 p.

N. Croce, J’apprends la photographie, 2016, 214 p.

C. Gatcum, Petite encyclopédie de la photo numérique, 2016, 192 p.

J. Pallé, Les bases de la photo avec un reflex, 2016, 208 p.

S. Kelby, Photo numérique – Le best of de Scott Kelby, 2016, 288 p.

G. Lepetit-Castel, Concevoir son livre de photographie, 2013, 176 p.

A.-L. Jacquart, Composez, réglez, déclenchez ! La photo pas à pas, 2011, 168 p.

Collection « Secrets de photographes »

P. Sergent, Les secrets de la photo urbex, 2017, 138 p.

C. Audebert, Les secrets de la pose longue, 2017, 120 p.

V. Gilbert, Les secrets de la lumière et de l’exposition, 2017, 200 p.

D. Dubesset, Les secrets de la photo minimaliste, 2017, 160 p.

D. Dubesset, Les secrets de la macro créative, 2016, 160 p.

D. Dubesset, Les secrets du cadrage photo, 2016, 136 p.

G. Lepetit-Castel, Les secrets de la photo argentique, 2016, 240 p.

P. Druel, Les secrets de la photo de portrait, 2016, 180 p.

F. Milochau, Les secrets de la photo de paysage, 2016, 206 p.

C. Jentzsch, Les secrets de la photo de voyage, 2015, 180 p.

G. Lepetit-Castel, Les secrets de la photo de rue, 2015, 224 p.

E. Balança, Les secrets de la photo d’animaux, 2014, 232 p.

G. Simard, Les secrets de la photo en gros plan, 2014, 208 p.

V. Bergamaschi, Les secrets de la photo de nuit, 2014, 120 p.


Clément Racineux

LES COULISSES D’UNE PHOTO

Par l’auteur du blog tontonphoto.fr

[image: Image]


Attention : la version originale de cet ebook est en couleur, lire ce livre numérique sur un support de lecture noir et blanc peut en réduire la pertinence et la compréhension.

En application de la loi du 11 mars 1957, il est interdit de reproduire intégralement ou partiellement le présent ouvrage, sur quelque support que ce soit, sans l’autorisation de l’Éditeur ou du Centre Français d’exploitation du droit de copie 20, rue des Grands Augustins, 75006 Paris.

Éditions Eyrolles

61, bd Saint-Germain

75005 Paris

www.editions-eyrolles.com

Mise en pages : STDI

Sauf mention contraire, toutes les photos de l’ouvrage sont la propriété de l’auteur, © tous droits réservés.

© Groupe Eyrolles, 2018, ISBN : 978-2-212-67473-6.


Sommaire

Connaître les bases de la photo

Le matériel peut-il limiter vos progrès en photographie ?

Quelles bases techniques pour progresser en photographie ?

Pourquoi se mettre au post-traitement ?

Jouer avec sa palette technique

Coulisse 1 – Petit barrage, près de Rennes

Coulisse 2 – Nonnes jaïnes, Mont Âbû, Rajasthan, Inde

Coulisse 3 – Lumière de cathédrale en sous-bois

Coulisse 4 – Pyrrhocore sur une fleur sauvage, Drôme

Coulisse 5 – La forêt magique

Coulisse 6 – Perles de rosée et pétales de fleur

Coulisse 7 – De passage entre deux mondes, Kyoto, Japon

Coulisse 8 – Les fantômes du Taj Mahal, Agra, Inde

S’attacher à la composition et à la mise en scène

Coulisse 9 – Feuille morte et reflets d’automne

Coulisse 10 – Oxygène, Saint-Coulomb, Bretagne

Coulisse 11 – Les clochers du Pelourinho, Salvador de Bahia, Brésil

Coulisse 12 – Au fil du canal

Coulisse 13 – Retour au port, Santo Antão, Cap-Vert

Coulisse 14 – Le Louvre, entre tradition et modernité

Coulisse 15 – Et la lumière fut, gare de Montparnasse, Paris

Raconter une histoire

Coulisse 16 – São Pedro, Cap-Vert

Coulisse 17 – La basilique tropicale de Notre-Dame-de-la-Paix, Côte d’Ivoire

Coulisse 18 – Éleveur de rennes sami devant son lavvu, Laponie, Finlande

Coulisse 19 – Portrait d’un Musher français en laponie suédoise

Coulisse 20 – L’arrivée au sommet du mont Veliki Risnjak, Croatie

Coulisse 21 – En kayak de mer

Coulisse 22 – Bain sauvage, Sumatra, Indonésie

Coulisse 23 – Dans le train pour Manakara, Madagascar

Coulisse 24 – Portrait d’une jeune mère malgache

Coulisse 25 – Le visage caché du lac Pichola, Udaipur, Inde

S’approprier les règles du jeu

Coulisse 26 – Statue bouddhiste enveloppée de nature

Coulisse 27 – Pyramide architecturale, Tokyo, Japon

Coulisse 28 – À vélo sur la côte du Bohuslän, Suède

Coulisse 29 – L’œil du guépard

Coulisse 30 – Jungle urbaine


Pour vous repérer dans ce livre

Les 30 coulisses de ce livre sont réparties en 4 parties (Jouer avec sa technique, S’attacher à la composition et à la mise en scène, Raconter une histoire, S’approprier les règles du jeu), en fonction de la démarche photographique principalement mise en lumière.

Cependant, toute photo étant complexe, elles peuvent, à des degrés divers, relever de plusieurs catégories. C’est pourquoi, chaque coulisse est ponctuée de symboles en marge du titre qui rappellent les différents angles abordés par chaque photo :

•le symbole [image: Image] désigne que la technique est abordée dans la coulisse ;

•le symbole [image: Image] s’attache à la composition et au cadrage ;

•le symbole [image: Image] se rapporte à la narration et à l’art du récit ;

•le symbole [image: Image] montre comment enfreindre certaines règles ;

•le symbole [image: Image] indique les photos faites au Smartphone.
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Introduction

Depuis que j’ai créé mon blog Tonton Photo, en 2011, mon but a toujours été de montrer aux amateurs de photographie qu’il est possible d’apprendre la photo de manière simple et concrète. C’est aussi l’esprit de ce livre. Apprendre la technique, c’est important mais la théorie est ennuyeuse et souvent abstraite. Or, pour réussir à progresser en photographie, il faut savoir comprendre concrètement ce qui fait qu’une image est réussie ou ratée.

En vous présentant les coulisses de fabrication et l’analyse de trente de mes clichés, j’espère vous montrer que c’est en prenant des photos que l’on devient photographe. Comme disait le célèbre photographe américain Ansel Adams : « On ne prend pas une photo, on la fait. » Si ce livre vous permet de comprendre que la photographie nécessite d’abord un processus de réflexion, puis de mise en œuvre technique et, enfin, d’analyse, alors assurément vous progresserez dans les prochaines semaines.

Parmi les nombreux témoignages que je reçois chaque semaine sur mon blog, beaucoup expriment la peur de se tromper qui les paralysent au moment de prendre une photo ; ils hésitent sur la bonne composition à réaliser ou sur les bons réglages d’exposition à effectuer. Dans cet ouvrage, je vous parlerai sans détour de mes erreurs. J’ai appris la photographie en autodidacte à une époque où le numérique n’existait pas encore, à l’aide d’un livre en anglais, d’abord, puis surtout de manière empirique et instinctive. J’ai donc commis beaucoup d’erreurs, parfois très basiques, et raté beaucoup d’images. Cela ne m’a pas empêché d’atteindre un niveau professionnel et, surtout, de toujours prendre un plaisir immense à photographier.

Dans notre culture française, l’erreur est perçue comme une faute. Oubliez tout cela. Si vous êtes capable d’analyser vos erreurs pour ne pas les répéter, alors l’erreur fera partie d’un processus d’apprentissage efficace et intelligent, et vos progrès photographiques se feront vite sentir. Gardez l’envie, ne vous découragez pas et n’hésitez pas à m’écrire pour témoigner de vos progrès ou de vos apprentissages grâce à ce livre !

Clément Racineux

tontonphoto.fr

bonjour-tonton@tonton-photo.fr


CHAPITRE 1

Connaître les bases de la photo

Comme dans toute nouvelle activité que vous débutez, il y a quelques bases à connaître en photographie. N’ayez pas peur de la technique, elle vous permettra de commencer à maîtriser vos images et surtout de vous amuser.
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Le matériel peut-il limiter vos progrès en photographie ?

En théorie, un bon photographe devrait pouvoir réussir ses images avec n’importe quel matériel, qu’il soit de qualité professionnelle ou bas de gamme, car l’essentiel en photographie repose sur la composition. Cependant, il existe tout de même de très fortes différences de rendu entre les appareils, en termes de qualité d’image comme de confort d’utilisation, de rapidité ou de possibilités techniques.

Comme beaucoup de pratiquants, vous êtes peut-être vous-même confronté au sentiment frustrant que votre matériel vous limite, que ce soit sur la qualité d’image, le type de photographies que vous souhaiteriez réaliser, les focales disponibles, la luminosité des objectifs, etc.

L’offre matérielle est pléthorique sur le marché de la photographie et il m’est évidemment impossible de vous conseiller un boîtier et des objectifs qui représenteraient la boîte à outils idéale du photographe :

•d’abord, car personne n’a le même niveau, ni les mêmes attentes photographiques (certains aiment le paysage, d’autres le portrait, le sport, les photos de famille ou les fleurs…) ;

•ensuite, parce que les fabricants sortent des nouveautés en permanence et que, le temps d’écrire ce livre, le matériel conseillé serait déjà obsolète ;

•et, pour finir, parce que personne n’a le même budget…

Le mieux est donc de vous expliquer quelques notions techniques qui vous permettront de choisir en toute conscience le matériel qui convient le mieux à votre pratique ainsi qu’à votre portefeuille.

Différencier les grands types d’appareils photo

Il existe principalement 4 types d’appareils photo grand public : les compacts, les bridges, les reflex et les hybrides.

Le compact

Le compact est un appareil photo de petite taille, qui peut se glisser dans la poche. Comparé aux autres types d’appareils photo, son prix est abordable.

Il existe deux types de compacts : les tout-automatiques et ceux sur lesquels on peut agir sur quelques réglages manuels.

Contrairement aux reflex, le compact a un objectif qui n’est pas interchangeable. En raison de son gabarit, il possède un capteur de petite taille, ce qui limite les possibilités en termes de flou d’arrière-plan ou de montée en sensibilité. Il est généralement plus lent en termes de mise au point comme de vitesse d’obturation.

Des compacts avec des grands capteurs commencent à apparaître mais leur prix est élevé.

Le bridge

Le bridge est un type d’appareil photo qui se situe en quelque sorte entre le compact et le reflex. Plus petit qu’un reflex, il dispose d’un objectif avec un zoom très puissant. Vous pouvez ainsi profiter de focales allant du grand-angle à de longues focales pour aisément pratiquer différents types de photographies.

Cependant, si quelques réglages manuels sont parfois accessibles, son objectif n’est pas interchangeable et la qualité d’image est rarement d’un niveau élevé.

Le reflex

La vraie caractéristique du reflex, c’est qu’il offre une véritable visée optique qui vous permet de voir directement dans le viseur ce que vous verrez sur la photo. Il n’y a pas de viseur électronique.

Le premier avantage du reflex, c’est qu’il s’agit seulement d’un boîtier photo. Il vous faudra y associer des objectifs qui sont interchangeables. L’offre d’objectifs est pléthorique et il y en a pour toutes les bourses. Vous pourrez donc changer vos objectifs en fonction des situations photographiques (voir encadré ci-dessous).


La palette d’objectifs idéale

Choisissez, par exemple, un 50 mm pour du portrait, un 24 mm pour du paysage, un 200 mm pour de la photo d’oiseaux ou encore un objectif macro pour vous mettre à cette discipline… (voir page 5).



Un autre avantage du reflex, c’est la grande taille de son capteur qui permet de :

•profiter de beaux flous artistiques (si on y associe un objectif adéquat) ;

•bien gérer les basses lumières en supportant beaucoup mieux la montée en sensibilité ;

•offrir une bonne plage dynamique (c’est-à-dire capturer des détails dans les zones les plus sombres et les plus claires d’images contrastées).

Par ailleurs, le reflex offre une bonne rapidité de mise au point (autofocus) et de déclenchement qui permet de se faire plaisir en photos de sujets rapides (photo de sport, de vos enfants qui courent, d’un animal qui se déplace, etc.).

Son inconvénient principal est qu’il est encombrant – et encore davantage si vous multipliez les objectifs dans votre sac photo…

L’hybride

L’appareil hybride est le dernier-né du marché photo. Il cherche à proposer les avantages du reflex tout en s’attaquant à son principal défaut : l’encombrement.

Dans un seul appareil, un peu plus gros qu’un compact, vous pouvez profiter d’objectifs interchangeables, d’accès aux réglages manuels, de capteurs de bonne taille (APS-C ou plein format), d’une bonne réactivité d’autofocus et de vitesse d’obturation. Si quelques hybrides ont une visée optique, la plupart proposent désormais une visée électronique, voire pas de viseur du tout.

Pour ma part, après une dizaine d’années en reflex, je me suis équipé il y a 4 ans d’un appareil hybride… et j’en suis ravi ! Son encombrement réduit et la qualité d’image (à condition d’y mettre le budget) sont un vrai plaisir.

Quel modèle d’appareil photo choisir pour commencer en photo ?

Il est toujours difficile de donner des conseils précis sans connaître vos goûts et vos contraintes budgétaires. Cependant, si vous souhaitez sérieusement vous mettre à la photographie, oubliez les compacts et les bridges. Orientez-vous sans hésiter vers un reflex ou un hybride.

Sur le marché de l’occasion, vous trouverez davantage d’offres de reflex et d’objectifs pour reflex. Le marché de l’hybride étant plus récent, il est un peu plus difficile de trouver d’occasion des appareils intéressants et des optiques à bon prix pour le moment… mais cela reste possible si vous faites preuve de patience !

Enfin, ne vous focalisez pas sur les deux plus grosses marques du marché que sont Nikon et Canon. Ce sont bien sûr d’excellentes marques et des valeurs sûres, mais d’autres marques proposent un excellent matériel : Fuji, Olympus, Pentax, Sony, Ricoh, etc.


Un appareil à sa main

Le confort de prise en main est un critère fondamental à prendre en compte. Allez essayer les appareils en magasin, cela vous aidera à faire un choix.



Connaître les objectifs

Il est difficile de choisir un objectif photo adapté à ses besoins. Voici quelques notions à intégrer pour ne pas vous sentir perdu dans la jungle du matériel disponible en magasins…

Quelle focale pour quelle utilisation ?

Pour commencer, il vous faut définir vos besoins : comment allez-vous utiliser cet objectif ? dans quels types de situations ?

– Ai-je envie de faire de la photo de paysage ?

Pour la photo de paysage, dirigez-vous vers un objectif grand-angle, c’est-à-dire une focale inférieure à 28 mm qui vous offrira un point de vue large sur les paysages à photographier.


Conseil

Soyez vigilant avec le facteur de recadrage (crop factor), c’est un piège qui pourrait gâcher l’effet de votre grand-angle (voir page 12).



– Ai-je envie de faire du portrait ?

Les deux optiques idéales pour la photo de portrait sont l’objectif standard de type 50 mm et le 85 mm. Ces focales permettent de resserrer le cadre autour d’un visage afin de l’isoler de son environnement et de le détacher de l’arrière-plan.

Le 35 mm, focale la plus proche de la vision humaine (mis à part qu’il ne peut pas voir sur les côtés, comme nous), permet d’intégrer l’environnement autour du sujet photographié. C’est également un très bon choix pour du portrait, surtout si l’objectif en question a une ouverture très grande (voir page 6) pour détacher le sujet de son arrière-plan.

– Suis-je attiré par la photo d’oiseaux ?

Vous aimez jouer les paparazzis en photographiant des portraits à distance, ou encore photographier des oiseaux ou des animaux au zoo, en forêt ou en safari ? Cherchez du côté des longues focales, à partir de 200 mm et plus.

Ce type d’objectifs commence à représenter un budget important, pourtant au-dessous de 200 mm vous n’arriverez à rien photographier au loin.

– Je n’ai pas de besoin précis, je souhaite prendre des photos très variées

Si vous souhaitez faire du portrait, du paysage, mais aussi des photos de famille et des photos de fleurs, mieux vaut vous intéresser aux zooms. Ils vous permettront de profiter d’une bonne amplitude de focales dans un seul objectif : par exemple, 17-50 mm, 24-70 mm, 70-200 mm, 18-150 mm, etc.

Quelle est l’ouverture maximale de l’objectif ?

L’une des caractéristiques majeures qu’il faut regarder lorsque l’on cherche à acheter un objectif, c’est son ouverture maximale.

L’ouverture, c’est la quantité de lumière que votre objectif laisse rentrer dans l’appareil pour imprimer le capteur. On désigne cette ouverture par le symbole « f/ ». Plus le nombre derrière ce f/ est petit, plus votre objectif aura une grande ouverture (par exemple : f/2,8, f/2, f/1,4).

L’avantage des grandes ouvertures, c’est que vous pourrez photographier facilement en conditions de basse lumière, mais aussi créer de jolis flous artistiques grâce à une profondeur de champ réduite (et créer notamment de jolis bokeh, voir page 24).

L’ouverture maximale de l’objectif est donc une donnée essentielle à prendre en compte au moment de votre achat. Évidemment, plus les objectifs ont une grande ouverture, plus ils sont chers ! Ils deviennent encore plus onéreux quand il s’agit de zooms « à ouverture constante » (voir page 7).

Un objectif bon marché avec des ouvertures maximales peu lumineuses pourra se révéler limitant. Par exemple, les objectifs vendus en kit avec les boîtiers reflex sont rarement très lumineux (comme le 18-55 mm, f/3,5-5,6). Ainsi, vous pourriez être frustré(e) de ne pas réussir à faire de vrais flous derrière une personne dont vous faites le portrait, de ne pas parvenir à réaliser un bokeh ou de trouver difficile de faire des photos sans flash lorsqu’il fait sombre.


Pour les débutants

Si vous débutez la photo et que votre budget est serré, je vous conseille de commencer avec du matériel peu coûteux. Vous irez forcément vers des objectifs à ouvertures maximales peu lumineuses mais je suis persuadé qu’il est préférable d’apprendre tranquillement à utiliser du matériel d’entrée de gamme, en prenant le temps de bien comprendre les techniques photographiques et les limites de votre matériel, plutôt que d’investir immédiatement dans du matériel haut de gamme sans savoir en apprécier toutes les possibilités. Ce serait un peu comme acheter les mêmes skis onéreux que les champions olympiques alors que vous descendez une piste pour la première fois de votre vie…



Comment lire les informations inscrites sur les objectifs ?

En regardant un objectif de plus près, vous remarquerez que certaines informations y sont inscrites. Voici comment les déchiffrer.

•S’il est écrit sur votre objectif qu’il s’agit d’un 50 mm f/1,8 (aussi noté 1:1.8), alors vous avez entre les mains un objectif fixe dont la focale est de 50 mm et qui ouvre au maximum à f/1,8.

•S’il est inscrit que votre objectif est un 70-300 mm f/4-5,6, cela signifie qu’il s’agit d’un zoom qui couvre les focales allant de 70 mm, son minimum, à 300 mm, son maximum. Son ouverture maximale est de f/4 à 70 mm et de f/5,6 à 300 mm.

•Enfin, si votre objectif est un 17-50 mm f/2,8, alors on dit que son ouverture est constante, car il peut ouvrir à un maximum de f/2,8 quelle que soit la focale utilisée, de son minimum (17 mm) jusqu’à son maximum (50 mm).
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Qu’est-ce que la distorsion optique ?

La distorsion est un défaut optique qui concerne tous les objectifs, de manière plus ou moins prononcée selon leur qualité. En principe, les objectifs haut de gamme sont moins affectés car les marques ont cherché à corriger ces défauts. Par ailleurs, le rendu optique n’est pas le même suivant que vous utilisiez un grand-angle ou une longue focale. Enfin, sachez que cette distorsion peut se corriger au post-traitement (voir page 29).

– Les objectifs grands-angles

Le grand-angle provoque une déformation optique surnommée « distorsion en coussinet » qui a tendance à déformer l’image vers le centre de l’image, comme un coussin que l’on écraserait.
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Distorsion en coussinet.



Ce type d’objectifs déforme également les volumes. Par exemple, un élément situé sur les bords du cadre se verra déformé, comme s’il était tiré vers le bord. C’est particulièrement inesthétique sur les visages.

Enfin, le grand-angle déforme les perspectives. C’est notamment très visible en photo d’architecture, lorsque l’on photographie un bâtiment vers le haut et que le sommet de l’édifice s’affine par rapport à sa base.

– Les longues focales

Les longues focales entraînent une compression de l’image. Si vous photographiez des objets placés à une certaine distance les uns des autres, l’effet de compression donnera l’impression qu’ils sont proches. En effet, la compression optique écrase les reliefs mais aussi la profondeur de champ (voir aussi page 22).

Les longues focales ont également tendance à provoquer une « distorsion en barillet » : les lignes droites de l’image sont incurvées vers l’extérieur de l’image, de manière cylindrique.
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Distorsion en barillet.



N’oubliez pas que ces défauts optiques peuvent parfois servir votre créativité, notamment parce que la distorsion peut entraîner un effet de dynamisme de l’image, comme en photo de paysage avec l’utilisation d’un grand-angle.


Profondeur de champ et focales

La profondeur de champ est importante avec un grand-angle (la zone de netteté est grande), alors qu’elle est réduite par l’utilisation de longues focales qui facilitent naturellement l’apparition d’un flou artistique.
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Par exemple, j’ai pris cette photo avec une focale de 12 mm, c’est-à-dire un très grand-angle. Mon but était de dynamiser l’image en profitant de la distorsion en coussinet pour donner du mouvement à la photo : ainsi, on a l’impression que le regard est dirigé vers le centre du cliché, et notamment vers le phare (observez la distorsion sur les rochers et sur le bâtiment à droite du phare).



Cas particulier : les objectifs macro

Les objectifs macro ont pour particularité de permettre une mise au point très rapprochée du sujet, le but étant de faire en sorte que la fourmi ou la fleur que vous photographiez aient la même taille sur le capteur que dans la réalité : c’est ce que l’on appelle un « rapport de reproduction 1/1 ».

Ce type d’objectifs vous fera profiter notamment de distances de mise au point très courtes. Un objectif non spécialisé macro ne vous offrira jamais de mises au point aussi rapprochées, ce qui vous empêchera de prendre un insecte ou une goutte d’eau en très gros plan (voir coulisse 6, page 58).
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Mentions fallacieuses

Malheureusement, il y a un piège à éviter au moment de l’achat : beaucoup d’objectifs non macro sont pourtant vendus comme tels. En réalité, il s’agit d’objectifs qui ont été construits afin que la distance de mise au point soit plus courte qu’à l’accoutumée pour ce type de focales : c’est ce que l’on appelle parfois la « proxiphotographie », c’est-à-dire le fait de pouvoir s’approcher assez près du sujet. Cependant, il ne s’agit en aucun cas de macrophotographie, avec un résultat à l’échelle 1/1.

Pour être certain qu’il s’agisse bien d’un véritable objectif macro, lisez bien sa fiche technique et veillez à ce que la distance minimale de mise au point soit courte. Si la distance indiquée est de 140 cm, ce n’est pas un objectif macro ! En guise d’exemple, la distance minimale de mise au point de mon 105 mm macro est de 31 cm. Enfin, la fiche technique d’un authentique objectif macro comporte normalement la mention « rapport de reproduction 1/1 ».



Comprendre les capteurs numériques

L’attention à porter aux capteurs numériques est déterminante lors de l’achat d’un appareil photo mais aussi pour comprendre certaines problématiques techniques lors de la prise de vue.

À quoi sert le capteur ?

Du temps des reflex argentiques, la photographie s’imprimait sur une pellicule. À l’ère de la photographie numérique, le capteur numérique de votre appareil photo capture la lumière et transforme ce que vous voyez dans votre viseur en une image numérique… C’est un exploit technologique ! Il est composé de photosites, c’est-à-dire de petites cellules photo-électriques qui captent la lumière pour chaque pixel qui constituera l’image.


Définitions

Les photosites : il s’agit des cellules photo-électriques qui composent le capteur. Ce sont elles qui captent la lumière et la transforment en image. Il faut 4 photosites pour former 1 pixel.

Le pixel : c’est le plus petit élément qui constitue une image numérique. Il a une forme carrée et sert d’unité de mesure de base pour les images numériques. Par exemple, plutôt que de dire qu’une image mesure X centimètres de large, on dira qu’elle fait X pixels de large.



Le capteur est un élément clé pour déterminer les dimensions potentielles de votre image à l’impression, les performances de votre boîtier dans les basses lumières et sa plage dynamique (c’est-à-dire sa capacité à capturer une grande amplitude d’informations jusque dans les parties les plus sombres et les plus claires de l’image).

Les différentes tailles de capteurs

Pour commencer, il est important de comprendre que les dimensions d’un capteur sont différentes du nombre de ses mégapixels :

•la résolution du capteur (le nombre de mégapixels) influe sur la dimension de vos images et donc sur la taille des tirages que vous souhaitez faire de vos photos ;

•la taille du capteur, quant à elle, influe sur la qualité de rendu de l’image.

Il existe plusieurs tailles de capteurs numériques.

– Le capteur plein format (full frame)

Il mesure 24 × 36 mm pour être directement équivalent à la pellicule argentique de même taille. Ainsi, toutes nos références datant de l’ère argentique, la longueur des focales ou le format des images (c’est-à-dire leur rapport hauteur/largeur) conservent la même nomenclature. Un objectif 50 mm sur un appareil au capteur plein format vous donnera le même résultat qu’un 50 mm sur votre vieux reflex argentique aux pellicules 24 × 36 mm.

Jusqu’ici, il équipait surtout les reflex haut de gamme mais les appareils hybrides et compacts commencent à les concurrencer.

– Le capteur APS-C

Ce capteur est assez grand mais reste tout de même dans des proportions allant de 1,5 fois (Nikon, Pentax, Sony) à 1,6 fois (Canon) plus petites que le plein format. Ce format de capteur est très courant pour les reflex d’entrée de gamme et de moyenne gamme ainsi que pour les hybrides (Fuji, Sony…).

– Le capteur APS-H

Capteur 1,25 fois (arrondi à 1,3) plus petit que le plein format, il est uniquement présent chez certains reflex Canon.

– Le capteur 4/3

On l’appelle également « système micro quatre tiers » (micro four thirds, en anglais). Ce capteur est environ 2 fois plus petit qu’un plein format.

Attention, les proportions de l’image (c’est-à-dire le rapport entre leur hauteur et leur largeur) passent de 3/2 à 4/3. Ainsi les clichés sont un peu moins larges que sur capteur plein format ou APS-C. On le trouve généralement sur des hybrides chez Olympus, Panasonic et Kodak.

– Les petits capteurs

Présents sur les compacts et les bridges, ils sont environ 3 fois plus petits qu’un plein format (capteurs 1 pouce, 1/1,7, 1/2, 1/2,3, 1/2,5…).

La taille des capteurs et leur impact sur l’image

Plus la densité de photosites du capteur est importante, plus ils sont serrés et plus la place manque pour capter la lumière. Cette situation entraîne une baisse de qualité d’image. En d’autres termes, plus le capteur est petit, plus la qualité d’image est limitée.

Par exemple, pour rentrer 16 millions de pixels sur un capteur APS-C de 15,6 × 23,5 mm, il faudra serrer leurs photosites davantage que sur un capteur plein format de 24 × 36 mm. C’est logique : pour rentrer tous ces photosites sur un capteur plus petit, il faudra qu’ils soient de plus petite taille.

Vous l’aurez compris, plus un capteur est grand, plus les fabricants peuvent y placer de grands photosites. Or, plus ils sont grands, mieux ils peuvent capter la lumière et restituer une image de qualité.

Ainsi, un capteur proposant moins de mégapixels que ses concurrents peut, en réalité, proposer une meilleure qualité d’image si les photosites qui le constituent sont grands. Par exemple, un capteur plein format de 12 mégapixels aura certainement une meilleure qualité d’image qu’un capteur 4/3 de 20 mégapixels…

Par ailleurs, plus un capteur est grand, mieux il gère la montée en sensibilité. À l’inverse, plus le capteur est petit, plus le « bruit numérique » apparaît rapidement dans l’image lors de la montée en ISO car celui-ci est dû à la surchauffe du capteur.


Le bruit numérique ?

C’est le grain polychrome et disgracieux qui apparaît sur vos images. On le voit de manière très évidente sur les photos de nuit.



Le piège du « facteur de recadrage »

Vous avez sans doute déjà entendu ce type de conversation : « Si j’ai une focale de 50 mm sur un plein format, à quelle focale est-elle équivalente sur un capteur plus petit ? »

Il est question ici du fameux « facteur de recadrage » (ou crop factor, en anglais). Si le capteur de votre appareil photo est plus petit qu’un plein format, alors votre capteur enregistre une image de plus petite taille car il ne peut pas utiliser la surface complète de l’image envoyée par l’objectif. C’est le même résultat que si l’on recadrait la photo au post-traitement.

Si ce genre de considération technique vous dépasse, contentez-vous de ne retenir qu’une seule information : prenez la focale de votre objectif et appliquez-lui le facteur de recadrage de votre boîtier (vous le trouverez dans le mode d’emploi de votre appareil photo ou sur Internet) pour en connaître l’équivalent en plein format.

Prenons l’exemple d’un objectif de 50 mm :

•si votre capteur est APS-C et que votre appareil est de marque Nikon, Pentax ou Fuji, vous devrez multiplier cette focale par 1,5 (le facteur de recadrage chez ces marques), ce qui vous donnera, en réalité, un objectif de 75 mm ;

•sur un capteur identique chez Canon, dont le facteur de recadrage est de 1,6, cela équivaudra à un 80 mm ;

•sur un capteur micro 4/3, dont le facteur de recadrage est de 2, cela donnera l’équivalent d’un 100 mm.


Tonton Photo

En réalité, l’expression « telle focale sur tel capteur équivaut en fait à telle focale sur un plein format » n’est pas tout à fait exacte, elle permet juste de simplifier le problème… Pour en savoir plus à propos du facteur de recadrage et des effets des capteurs sur la profondeur de champ, je vous invite à lire le tutoriel consacré à ce sujet sur mon blog : tontonphoto.fr/capteurs-photo-numeriques-quelles-differences-comprendre/
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Cette information est importante car elle peut changer beaucoup de choses ! Le facteur de recadrage peut même se révéler un avantage ou un inconvénient selon les situations.

•Avantage : en photo animalière, un objectif de 200 mm monté sur un capteur dont le facteur de recadrage est de 1,5 vous donnera un 300 mm ! De quoi photographier les oiseaux d’encore plus près…

•Inconvénient : vous aimez la photo de paysage et vous choisissez un objectif de 18 mm pour prendre les grands espaces au grand-angle. Manque de chance, avec le crop factor de 1,5, il devient un 27 mm… Ce n’est plus du tout le même angle de vue !

Vous l’aurez compris, le facteur de recadrage est un élément très important à connaître avant d’acheter un objectif photo.

Quelles bases techniques pour progresser en photographie ?

Si vous souhaitez améliorer votre pratique photographique, il vous faut absolument connaître quelques notions techniques de base. Cet apprentissage vous ouvrira à une compréhension nouvelle de votre matériel et à des prises de vue mieux maîtrisées.

Le triangle d’exposition

Pour réussir une bonne photographie, il faut avant tout, outre la composition, maîtriser la lumière.

Les trois facteurs permettant d’obtenir une bonne exposition sont :

•l’ouverture du diaphragme de l’objectif ;

•le temps (ou vitesse) d’obturation ;

•la sensibilité du capteur (ou de la pellicule en photographie argentique).

On parle souvent de « triangle d’exposition » pour illustrer le fait que ces trois paramètres sont comme les trois côtés d’un triangle : chacun d’entre eux est directement relié aux deux autres : si l’on en modifie un, alors il faut modifier les autres pour conserver une bonne exposition.

L’ouverture du diaphragme
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Plus le diaphragme s’ouvre (vers la gauche), plus le chiffre est petit derrière le « f/ » ; plus il se ferme (vers la droite), plus le chiffre est grand derrière le « f/ ».



L’ouverture, c’est la quantité de lumière que votre objectif laisse rentrer dans l’appareil grâce à un diaphragme en forme d’iris. Vous pouvez contrôler l’ouverture en fermant ou en ouvrant le diaphragme.

– Comment mesurer l’ouverture ?

L’unité de mesure de l’ouverture de l’iris s’exprime par le signe « f/ », qui signifie « longueur de la focale divisée par ».

Ainsi, vous pourrez lire sur votre objectif des indications comme f/5,6 ou f/11… Plus le nombre situé derrière le « f/ » est petit, plus l’ouverture est grande.

Par exemple, à f/1,8, mon ouverture est très grande, elle laisse entrer beaucoup plus de lumière qu’à f/22, qui est une ouverture très petite.

Lorsque l’on débute en photographie, cette information est déroutante : il est parfois difficile d’intégrer qu’un grand nombre signifie moins de lumière entrant dans l’appareil, et inversement.

– Quelle est l’incidence de l’ouverture sur mes photos ?

L’ouverture contrôle la quantité de lumière qui s’imprime sur le capteur. Ce paramètre sert donc à rendre votre image plus ou moins lumineuse.

L’ouverture du diaphragme vous permet d’exposer correctement votre image selon les situations :

•pour une scène photographiée à midi en plein soleil, il vous faudra limiter la quantité de lumière en réduisant la taille de l’ouverture du diaphragme ;

•pour une photographie prise dans une église sombre, il vous faudra ouvrir très grand pour maximiser l’entrée de lumière sur le capteur.

L’ouverture a également une incidence sur la profondeur de champ (voir aussi page 22).

•Plus votre ouverture sera grande (f/petit nombre), plus la profondeur de champ sera courte, c’est-à-dire plus la zone de netteté de votre image sera réduite, laissant une grande place au flou artistique. C’est un réglage idéal pour la photographie de portrait car il permet de détacher le sujet photographié de son arrière-plan.

•À l’inverse, plus votre ouverture sera petite (f/grand nombre), plus la profondeur de champ sera grande, c’est-à-dire plus la zone de netteté de votre image sera étendue. C’est typiquement le réglage idéal pour une photographie de paysage.


Repères

Concrètement, la profondeur de champ est plus importante à f/8 qu’à f/2,8. En revanche, le flou artistique est plus prononcé à f/2,8 qu’à f/5,6.




Concrètement, comment modifier l’ouverture ?

Vous pouvez contrôler ce paramètre directement sur l’objectif grâce à la bague dédiée ou grâce aux touches de votre appareil si votre objectif est entièrement électronique. Sur votre boîtier, deux modes vous permettent de prendre la main sur l’ouverture :

•le mode manuel (M) ;

•ou le mode « Priorité à l’ouverture » (Av ou A).

En sélectionnant le mode « Priorité à l’ouverture », vous pourrez jouer avec l’ouverture pour en comprendre les implications pendant que votre appareil adaptera automatiquement les réglages de vitesse d’obturation – et éventuellement de sensibilité (ISO) si vous avez choisi le mode « ISO automatique ».



La vitesse d’obturation

Lorsque vous appuyez sur le déclencheur de votre appareil photo, une petite pièce mécanique appelée « obturateur » s’ouvre comme un rideau durant un très bref instant pour laisser passer la lumière dans votre boîtier jusqu’à ce qu’elle touche le capteur numérique (ou la pellicule en photographie argentique).

– Quelle est l’incidence de la vitesse d’obturation sur mes photos ?

En agissant sur la vitesse avec laquelle l’obturateur s’ouvre et se ferme, vous pouvez donc décider de :

•figer un sujet en mouvement (grâce à une vitesse d’obturation rapide) : une pose très rapide permet, par exemple, de figer la course d’un sportif ou le mouvement d’un oiseau en plein vol ;

•provoquer un flou de mouvement (grâce à une vitesse d’obturation lente) : avec une pose longue vous pourrez prendre des photos de nuit ou bien, par exemple, capter le mouvement de l’eau d’une cascade (voir aussi page 36).


Repères

La vitesse s’exprime en fraction de seconde. Par exemple : 1/250 s ou 1/8 s. Plus le chiffre derrière le signe « 1/ » est élevé, plus la vitesse est rapide.

« f/4,5 • 1/250 » = le diaphragme de votre objectif est ouvert à f/4,5 et la vitesse d’obturation est de 1/250 seconde. Facile, non ?



– Comment faire la différence entre la vitesse d’obturation et l’ouverture ?

Comme il s’agit d’un triangle d’exposition et que chacun des trois paramètres influe sur les autres, il faut savoir que la vitesse d’obturation agit également sur la surexposition et la sous-exposition d’un cliché…

•L’ouverture concerne la quantité de lumière qui rentre dans l’appareil.

•La vitesse d’obturation concerne la durée pendant laquelle nous laissons entrer cette lumière.


L’analogie du verre d’eau

Il peut être difficile de comprendre les implications entre ouverture et vitesse. Prenons une analogie : exposer une photo, c’est un peu comme si vous deviez remplir un verre d’eau. Le verre, c’est le capteur de votre appareil photo. L’eau c’est la lumière. Si le robinet a des tuyaux très larges (comme la grande ouverture du diaphragme de votre objectif), vous fermerez très vite le robinet (vitesse d’obturation rapide) avant que le verre ne déborde (tout comme un excès de lumière provoque une surexposition).

À l’inverse, si les tuyaux du robinet sont très fins (petite ouverture), vous laisserez plus longtemps le robinet ouvert (temps de pose plus long = vitesse lente), sinon votre verre ne sera pas assez rempli (tout comme le manque de lumière conduit à la sous-exposition).



Les deux paramètres sont donc obligatoirement liés :

•plus mon temps de pose est long (vitesse lente), plus je dois réduire la quantité de lumière qui passe (l’ouverture) afin d’éviter une surexposition du cliché à la lumière ;

•à l’inverse, plus mon temps de pose est court (vitesse rapide), plus je dois agrandir l’ouverture afin qu’une quantité de lumière suffisante ait le temps de passer pendant ce court instant.


Concrètement, comment modifier la vitesse d’obturation ?

Deux modes vous permettent de régler la vitesse d’obturation :

•le mode manuel (M) ;

•ou le mode « Priorité à la vitesse » avec la fonction « S » (comme Speed) ou « Tv » (comme Time Value).

Grâce au mode automatique « Priorité à la vitesse », vous pourrez vous concentrer uniquement sur ce paramètre pendant que votre appareil photo calculera automatiquement la bonne ouverture pour que votre photo soit correctement exposée. Je vous invite donc à jouer avec ce mode pour en comprendre les effets sur vos clichés !



La sensibilité

Il s’agit de la sensibilité du capteur numérique à la lumière.

« ISO » est le nom de la norme d’unité de mesure. Plus le nombre ISO est élevé, plus le capteur de votre appareil numérique est sensible à la lumière, et inversement.

– Quelle est l’incidence de la sensibilité sur mes photos ?

Si la scène que vous photographiez est très lumineuse, vous devez baisser la sensibilité de votre capteur en la réglant sur une valeur faible pour éviter la surexposition.

À l’inverse, plus la scène est sombre (par exemple, lors d’une soirée en intérieur ou lors d’une visite dans un bâtiment sombre), plus vous devrez augmenter la sensibilité ISO afin d’être certain que votre capteur numérique capte le maximum de luminosité.


Quelle sensibilité pour quelle situation ?

En général, voici les réglages qui répondront aux conditions les plus classiques :

•100 à 200 ISO : extérieur ensoleillé ou lumineux ;

•400 ISO : extérieur nuageux ou intérieur sans flash ;

•800 ISO : intérieur peu lumineux (exemple : le soir dans votre habitation, lors d’un mariage dans une église, dans un restaurant…) ;

•Au-delà : photos de nuit, concerts, spectacles…

Il s’agit évidemment de généralités que vous devrez absolument adapter à vos situations particulières (luminosité de la scène que vous photographiez, spécificités de votre appareil…). N’ayez pas peur de jouer avec ces réglages pour comprendre leurs implications de manière empirique !



– Qu’est-ce que le bruit numérique ?

Le principe semble simple, non ? Pourtant, il y a un piège… Plus on monte en sensibilité, plus du « bruit » apparaît dans l’image. Il s’agit du grain polychrome que l’on voit parfois dans les photos numériques prises dans des conditions sombres et qui dégrade la qualité des images : perte de netteté, perte de détails de couleurs et de lumière, grain disgracieux…

Pour éviter ce phénomène, il faut baisser la sensibilité, tout en augmentant l’un des deux autres paramètres du triangle d’exposition (l’ouverture ou le temps de pose) afin de laisser suffisamment de lumière imprimer le capteur de votre appareil.

Grâce aux progrès technologiques des constructeurs, les appareils photo gèrent de mieux en mieux la montée en sensibilité et la gestion du bruit. Par exemple, mon premier boîtier photo numérique, un Nikon D200, souffrait de bruit dès 400 ISO. C’était en 2006. Aujourd’hui, avec mon Fuji X-E1, je peux monter à 3 200 ISO facilement : le bruit apparaît bien un peu et les détails sont moins nets, mais dans des proportions exceptionnellement raisonnables pour une valeur de sensibilité aussi élevée.

La limite à laquelle apparaît un bruit numérique gênant dépend de chaque appareil photo. Vous devez tester votre appareil en montant la sensibilité progressivement pour vous faire une idée des limites de votre matériel.


Concrètement, comment modifier la sensibilité ?

Deux modes permettent de régler la sensibilité sur votre appareil photo :

•le mode « Sensibilité automatique » : c’est le mode par défaut, votre appareil décide tout seul de la sensibilité en fonction des conditions de lumière ;

•le mode manuel : vous devrez consulter le mode d’emploi de votre boîtier photo pour trouver la molette de réglage manuelle de la sensibilité. Pour certains modèles, la molette est apparente sur le dessus de l’appareil, près du déclencheur. Pour d’autres, il faut rentrer dans le menu électronique.



Que faire en situation de surexposition ?

Si votre image est surexposée, cela signifie qu’elle a reçu trop de lumière. Son aspect est donc « brûlé », ce qui signifie qu’elle est trop blanche, comme trop éclairée.

Pour corriger ce problème, vous devez donc limiter la quantité de lumière qui rentre dans votre appareil :

•soit en réduisant l’ouverture, c’est-à-dire en choisissant un nombre plus grand derrière le « f/ » (ce qui entraînera, au passage, une plus grande profondeur de champ) ;

•soit en accélérant la vitesse d’obturation (ce qui figera en même temps davantage le mouvement) ;

•soit en réduisant la sensibilité (ce qui assombrira l’exposition générale de l’image).

Ainsi, dans le cas d’une photo de portrait (où l’on aime avoir de beaux flous d’arrière-plan pour mettre en valeur le sujet), vous choisirez plutôt de modifier la vitesse ou la sensibilité. En effet, réduire l’ouverture diminuerait par la même occasion le flou artistique en arrière-plan.

Dans le cas d’une photo de paysage, vous pourriez réduire l’ouverture (ce qui n’aurait d’autre effet que d’agrandir la zone de netteté de l’image, un effet recherché en paysage), accélérer la vitesse d’obturation (ce qui n’aura aucun impact si vous ne cherchez pas la pose longue) ou réduire la sensibilité (ce qui réduira la luminosité de votre cliché).
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Sur cette photo surexposée, même le sable est devenu trop clair… On ne distingue plus de détails.



Que faire en cas de sous-exposition ?

Si votre image est sous-exposée (voir photo ci-dessous), cela signifie qu’elle n’a pas reçu assez de lumière. Son aspect est donc « bouché », ce qui signifie qu’elle est trop sombre, comme pas assez éclairée, et que les parties sombres de l’image sont même noires. On n’y distingue plus de détails…

Pour corriger ce problème, vous devez donc accroître la quantité de lumière qui rentre dans votre appareil :

•soit en agrandissant l’ouverture, c’est-à-dire en choisissant un nombre plus petit derrière le « f/ » (ce qui réduira la profondeur de champ et renforcera la zone de flou) ;

•soit en réduisant la vitesse d’obturation (ce qui pourra entraîner des flous de bougé et donc une perte de netteté) ;

•soit en augmentant la sensibilité (au risque de voir apparaître du bruit numérique).

Ainsi, dans le cas d’une photo de portrait sous-exposée (où l’on aime avoir de beaux flous d’arrière-plan pour mettre en valeur le sujet), vous choisirez plutôt d’agrandir l’ouverture ou de monter en sensibilité. En effet, ralentir la vitesse risquerait d’entraîner un flou de bougé et le visage de votre sujet ne serait pas net.

Dans le cas d’une photo de paysage, vous pourriez ralentir la vitesse (en utilisant un trépied pour éviter de bouger) ou monter en sensibilité. Agrandir l’ouverture ne serait pas une bonne idée car cela réduirait la profondeur de champ alors que, en photo de paysage, on recherche souvent une grande zone de netteté.
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Sur cette photo sous-exposée, tout est beaucoup trop sombre. On dirait que quelqu’un a éteint la lumière.



Comment figer un élément en pleine vitesse ?

Pour figer un élément en pleine vitesse, par exemple une personne qui court, un oiseau en vol, une voiture qui se déplace ou encore votre enfant qui joue au foot, vous devez agir sur la vitesse d’obturation en sélectionnant une vitesse rapide (disons au minimum 1/250 s, si ce n’est pas suffisant, n’hésitez pas à monter plus haut !).

Si vous n’êtes pas à l’aise avec le mode manuel, alors sélectionnez le mode Priorité à la vitesse (« S » ou « Tv », selon les marques). Vous pourrez ainsi sélectionner la vitesse et laisser votre appareil s’occuper des autres paramètres d’exposition…

La pose longue

La pose longue est une technique qui sert à photographier en situation de faible luminosité (notamment la nuit) ou pour saisir la trace d’un mouvement.

Capturer la trace d’un mouvement, c’est par exemple ce que l’on voit sur les photos de cascade où l’eau n’est pas figée mais où elle a un aspect fluide, doux, voire cotonneux. Pour réaliser ce genre d’effet, il faut choisir une vitesse d’obturation lente. Commencez par 1/30 s, puis continuez à descendre si la trace du mouvement de l’eau n’est pas suffisante.

Attention, au-dessous de 1/30 s (en général), vous aurez sans doute besoin de poser votre appareil ou de l’installer sur un trépied pour obtenir une image nette autour du sujet en mouvement. En effet, si la vitesse est vraiment lente, le risque de bouger est important et toute la photo subira le flou de bougé.

Exercez-vous, par exemple, à prendre en photo une personne qui court en sélectionnant une vitesse d’obturation lente. Plutôt que d’avoir une personne bien nette et saisie en plein effort sur le cliché, vous verrez la trace de son passage… Cela vous donnera beaucoup d’idées pour d’autres photos créatives !

Si vous n’êtes pas à l’aise avec le mode manuel, alors sélectionnez le mode « Priorité à la vitesse » (« S » ou « Tv », selon les marques). Vous pourrez ainsi sélectionner la vitesse et laisser votre appareil s’occuper des autres paramètres d’exposition.


Lumières filantes

Pour capturer la trace des mouvements, les lumières des villes la nuit sont un incroyable terrain de jeu, tout comme le light painting ou encore le mouvement des étoiles. Reportez-vous également aux silhouettes de passants capturées dans les coulisses 7 et 8 (pages 62 et 67).



Par ailleurs, si vous réalisez votre pose longue en plein jour, le temps de pose sera trop long pour une photo correctement exposée et votre image sera surexposée. Pour éviter ce phénomène, vous devrez investir dans un filtre gris neutre (ou « filtre ND », pour Neutral Density en anglais), qui se place devant l’objectif et assombrit artificiellement la scène.

Il existe différentes densités de filtres de ce type, qui permettent d’allonger plus ou moins le temps de pose :

•un filtre ND4 multipliera le temps de pose par 4 (c’est-à-dire que là où vous deviez choisir 1/250 s pour que la scène soit bien exposée, vous devrez ralentir à 1/60 s avec ce filtre) ;

•un filtre ND8 multipliera le temps de pose par 8 (soit 1/30 s au lieu de 1/250 s) ;

•un filtre ND32 multipliera le temps de pose par 1 000 (soit 1/8 s au lieu de 1/250 s) ;

•un filtre ND1000 multipliera le temps de pose par 1 000 (soit 4 s au lieu de 1/250 s).

La profondeur de champ

La profondeur de champ est l’étendue de la zone de netteté dans votre photo. Si tout est bien net, c’est que la profondeur de champ est grande. Si votre photo comporte beaucoup de flou autour d’un sujet net, c’est que la profondeur de champ est réduite.

Maîtriser ce paramètre, c’est donc s’offrir la possibilité de réaliser une image très nette sur toute sa surface (par exemple, pour une photo de paysage) ou, au contraire, d’envelopper votre sujet dans un flou artistique pour bien le détacher de l’arrière-plan (par exemple, pour un portrait).

Profondeur de champ et ouverture

On peut modifier la profondeur de champ en modifiant l’ouverture. La zone de netteté, comparativement à la zone de flou, s’agrandit avec une ouverture plus petite (soit f/grand chiffre).
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14 mm, f/2,8, mode « Priorité à l’ouverture » et sensibilité automatique. La profondeur de champ est faible.
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14 mm, f/11, mode « Priorité à l’ouverture » et sensibilité automatique. La profondeur de champ est grande.



Profondeur de champ et focale

Il est également possible de modifier la profondeur de champ en fonction de la longueur de la focale (voir page 8). La zone de netteté, comparativement à la zone de flou, se réduit plus la focale est longue.
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14 mm, f/5,6, mode « Priorité à l’ouverture » et sensibilité automatique. La focale est courte, la profondeur de champ est grande.
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200 mm, f/5,6, mode « Priorité à l’ouverture » et sensibilité automatique. La focale est longue, la profondeur de champ est réduite et on note un effet de compression.




Concrètement, comment modifier la profondeur de champ ?

Deux paramètres vous permettront d’agir sur la profondeur de champ : l’ouverture, et la focale.

Pour l’ouverture, reportez-vous aux pages consacrées à ce paramètre (voir page 6).

En ce qui concerne la focale (voir page 5), sachez que plus elle sera courte, plus la profondeur de champ sera naturellement accentuée, et inversement.

Concrètement, les objectifs grands-angles vous assurent naturellement une profondeur de champ importante (il est même difficile de réaliser des flous artistiques avec ce type d’objectifs).

À l’inverse, plus votre focale sera longue, plus la profondeur de champ sera naturellement réduite. C’est l’une des raisons pour lesquelles les photographes de portrait apprécient, par exemple, les 50 mm ou même les 85 mm car elles accentuent naturellement le flou d’arrière-plan des sujets photographiés.

Avec des focales de 200 mm et plus, les zones de flou prennent beaucoup de place dans l’image. Il faut vraiment fermer le diaphragme de manière importante si l’on souhaite une grande profondeur de champ avec ce type de focales.

Dans la même veine, plus la focale sera longue, plus les effets de bokeh ont une chance d’être gros dans l’image (voir ci-après).



Le bokeh

« Bokeh » est un terme japonais qui désigne les formes plus ou moins harmonieuses créées dans le flou d’arrière-plan par le diaphragme de l’objectif (voir page 14).

Cette technique est très appréciée pour faire de beaux portraits, notamment pendant les fêtes, en raison des nombreuses lumières installées dans les maisons, pendant la nuit dans les villes ou dans n’importe quel environnement avec de nombreuses sources de lumière.

Pour réussir un joli bokeh, il faut éloigner au maximum la source de lumière du sujet photographié (bougie, reflet, brillance…), de manière qu’elle se fonde au maximum dans le flou d’arrière-plan. Plus elle sera loin dans le flou, plus vous aurez de chance de réussir un joli bokeh. Il faut également choisir une grande ouverture (f/petit nombre) pour avoir plus de chance de réussir cet effet. Plus l’ouverture sera grande, plus le bokeh sera marqué.
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Le bokeh prend la forme du diaphragme de votre objectif, qui est variable d’un objectif à l’autre. Si votre objectif n’est pas très lumineux, c’est-à-dire si son ouverture maximale n’est pas très grande, alors vous aurez plus de difficultés à réaliser un bokeh. Dans ce cas, éloignez encore davantage la source de lumière dans l’arrière-plan flou de votre cliché.


Conseil

Essayez de réaliser des bokeh dès que vous en avez l’occasion. Une bougie à la maison suffit pour s’amuser ! Si vous avez besoin d’explications complémentaires, je vous invite à revoir le tutoriel filmé que j’ai réalisé à ce sujet sur mon blog (tontonphoto.fr) : « 5 mn pour maîtriser le bokeh. »



La balance des blancs et la température de couleur

Faire la balance des blancs est la manipulation qui consiste à régler votre appareil pour que les zones blanches de votre scène restent bien blanches sur la photo finale.

Cela peut sembler surprenant mais vous avez sans doute déjà remarqué sur vos photos qu’une chemise blanche n’a pas la même teinte selon l’heure de la journée, selon qu’elle se trouve sous la lumière naturelle du soleil à midi, sous la lampe du salon en soirée ou encore sous une lampe halogène. Les bougies dégagent une lumière rougeâtre, tout comme le soleil en fin de journée, alors qu’à l’aube, un jour d’hiver, la lumière paraît toute bleutée. Votre œil s’adapte très bien à ces variantes de couleurs et vous voyez toujours votre chemise bien blanche. Mais votre appareil photo, lui, éprouve plus de difficultés !

La lumière se colore de nuances différentes selon les heures de la journée, les conditions météo, les types d’éclairages… On utilise même l’unité de mesure des « degrés kelvin » pour définir les températures de couleur.

En général, on laisse l’appareil photo se débrouiller pour calculer automatiquement la température de couleur. Connaître l’existence de la balance des blancs vous permettra pourtant de mieux comprendre pourquoi, parfois, les couleurs de vos images sont trop chaudes ou trop froides, voire verdâtres sous les lampes halogènes.


Pour aller plus loin

Sur ce sujet complexe, je vous conseille de mon tutoriel « 7 minutes pour comprendre la balance des blancs » que vous trouverez sur mon blog (tontonphoto.fr)




Concrètement, comment modifier la balance des blancs ?

Deux choix s’offrent à vous pour manipuler ce réglage :

•rentrer dans les menus de votre appareil photo et modifier la température de couleur : plus vous monterez dans les degrés kelvin et plus les couleurs de votre image se réchaufferont (c’est-à-dire plus elles iront vers des teintes de rouge/orange) ; plus vous descendrez en degrés kelvin, plus elles se refroidiront (c’est-à-dire plus elles iront vers des teintes de bleu) ;

•modifier la balance des blancs au post-traitement, dans un logiciel spécialisé (voir page 31).



Le mode « Rafale »

Le mode « Rafale » de votre appareil photo permet de capturer plusieurs images en un temps très court, aussi longtemps que votre doigt reste appuyé sur le déclencheur.

La rafale durera aussi longtemps que la mémoire tampon de votre appareil photo pourra supporter ce rythme tout en enregistrant chaque cliché sur la carte mémoire… c’est-à-dire pendant quelques secondes seulement. Selon les appareils, cela peut généralement varier de 3 à 10 images par seconde !

Le mode « Rafale » étant essentiellement destiné à immortaliser un sujet en mouvement (un enfant qui bouge, un animal en pleine course, etc.), il exige une vitesse d’obturation rapide. Le choix d’une vitesse lente engendrerait un flou de mouvement sur la photo.

Cependant, j’utilise le mode « Rafale » dans bien d’autres types de situations, notamment pour réaliser des poses lentes à main levée. En effet, il est très difficile de faire une telle photo sans trépied. Dans le cas où je n’en ai pas et que la scène exige un temps de pose inférieur à 1/30 s, par exemple 1/8 ou 1/16 de seconde, je choisis le mode « Rafale » : de cette manière, les premières photos de la série sont floues en raison du mouvement d’appui sur le déclencheur mais, parmi les suivantes, il y a toujours une photo nette ! (Voir pages 41.)


Concrètement, comment régler le mode « Rafale » ?

Si vous n’êtes pas à l’aise avec le mode manuel, réglez d’abord votre appareil sur le mode « Priorité à la vitesse » (« S » ou « Tv »). Choisissez la vitesse appropriée pour la prise de vue que vous préparez.

Réglez ensuite votre appareil sur le mode « Rafale » (aussi appelé « continu »). Chaque marque et modèle de boîtier ayant sa propre logique à ce niveau, je ne peux que vous recommander de lire votre mode d’emploi pour trouver cette fonction sur votre appareil.



La règle des tiers

La règle des tiers est un principe fondamental de la photographie. Si vous ne la connaissez pas encore, appliquez-la dès votre prochaine photo et vous constaterez des progrès !

L’idée, c’est de diviser votre cadre en tiers verticaux et horizontaux, puis de placer le sujet principal de votre image sur l’un des 4 points de croisement de ces lignes.

D’une manière générale, on peut dire qu’il faut positionner la ligne d’horizon sur l’une des deux lignes horizontales et le sujet principal sur l’un des points de croisement avec les lignes verticales.

Cette règle permet d’assurer un équilibre de composition à vos images, qu’il s’agisse de paysages ou de portraits. Vos photos paraîtront bien plus maîtrisées que lorsque vous centrez systématiquement votre sujet dans la composition.
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Enfreindre les règles

Les règles sont faites pour être contournées. Commencez donc par appliquer soigneusement la règle des tiers pour progresser dans votre pratique photographique. Lorsque vous serez plus sûr(e) de vous, vous pourrez audacieusement enfreindre cette règle pour tenter des cadrages plus créatifs (voir page 165).



Les perspectives

En photographie, l’image qui sort de votre appareil est une image en deux dimensions (2D) : longueur et largeur. Grâce à l’effet de profondeur qu’elles provoquent, les perspectives permettent de donner une illusion de troisième dimension (3D), en guidant le regard du spectateur vers l’intérieur de l’image.

Pour donner cette illusion de profondeur, vous devrez utiliser des artifices trouvés au hasard de l’environnement dans lequel vous prenez la photo, comme les lignes de fuite. Vos photos gagneront en réalisme et en force.
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Dans cet exemple, les lignes au sol guident le regard vers la basilique au fond de l’image, conférant ainsi de la profondeur à l’image.
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Dans cet autre exemple, j’ai basculé le cadrage afin que le maximum de lignes de la scène dirigent le regard vers le fond de l’image, et donc vers la pagode.



Pourquoi se mettre au post-traitement ?

Le post-traitement numérique des photos, ou « développement numérique », déclenche les passions depuis le passage à la photo numérique. Certains y voient le mal, imaginant qu’il n’y a pas besoin de développer numériquement une image si on l’a correctement réalisée dès la prise de vue. Dans cette logique, toute photo post-traitée relève de la triche. Je ne partage pas cet avis et prends beaucoup de plaisir à post-traiter mes images. Maîtriser le post-traitement vous permettra de monter d’un cran dans votre progression photographique.

Le développement a toujours existé

Pour commencer, rappelons que le développement ne date pas de l’ère numérique. Il existe depuis les origines de la photographie ! Il n’y a pas si longtemps, si vous n’envoyiez pas vos rouleaux de pellicules chez le photographe pour qu’il les développe, alors vous ne pouviez même pas regarder vos photos autrement que sur négatif. Pour obtenir le tirage papier d’une photo argentique, il n’y avait pas d’autre choix que de passer par une phase de développement. Pourtant personne ne parlait de « triche » à cette époque !


Un processus de développement

À l’origine, le terme « développement » fait référence au fait qu’il fallait agrandir l’image, la développer, pour passer du format de 24 × 36 mm de la pellicule à un tirage sur papier. Par extension, le terme s’est vu employé pour définir tout le processus, de l’agrandissement au recadrage en passant par la révélation des couleurs et des contrastes.



Certains développaient eux-mêmes leurs images dans leur propre laboratoire, d’autres payaient les services d’un photographe ou même d’un tireur professionnel (ce métier a quasiment disparu aujourd’hui, remplacé par le métier de retoucheur photo).


Un maître

Si vous doutez encore, je vous invite à regarder les images mythiques de Sebastião Salgado. Les plus connues ont été réalisées à l’époque de la photographie argentique et elles n’ont rien de naturel. Salgado poussait ses contrastes extrêmement fort lors du développement.



Pensez-vous que les couleurs et contrastes des photos ainsi développées étaient absolument fidèles à la réalité ? Les couleurs et contrastes dépendaient, d’une part, du type de pellicule utilisé et, d’autre part, du traitement appliqué par la personne qui développait les photos.

Le processus de développement permettait même de faire des retouches localisées très précises grâces à des masquages. Les logiciels de post-traitement actuels reprennent en très grande partie les méthodes déjà utilisées à cette époque.

En réalité, rien n’a changé entre le développement numérique et argentique excepté deux choses :

•la première, c’est que chacun peut facilement s’amuser à développer ses images à la maison : le développement est devenu accessible à tous ;

•la seconde, c’est que le développement est devenu très rapide : plus besoin de passer des heures dans le noir, quelques minutes suffisent devant à un ordinateur et en pleine lumière !


Le post-traitement a déjà commencé

Saviez-vous que les fichiers JPEG qui sortent de votre appareil photo ont déjà subi un post-traitement ? L’image brute qui sort de votre capteur n’est pas au format JPEG mais au format RAW, un format brut qui contient beaucoup d’informations. Il faut appliquer un traitement informatique à ce fichier pour qu’il révèle les couleurs et les contrastes de la scène photographiée. Les constructeurs appliquent donc un post-traitement par défaut à toutes les images qui sortent de votre capteur pour en faire un fichier lisible au format JPEG. C’est l’une des raisons qui expliquent que les photos prises sur certains appareils ont des couleurs plus vives ou des contrastes plus forts que sur d’autres appareils.



Faire la différence entre retouche et post-traitement

Pour moi, le post-traitement est le prolongement naturel de la prise de vue, alors que la retouche implique une transformation de l’image plus poussée qu’un simple développement. Il peut s’agir de corriger des défauts ou d’arranger la réalité dans le cadre d’une démarche artistique. On perd donc la notion de fidélité à la réalité. De toute façon, en photographie, la fidélité au réel est une vérité très relative !

Songez que, lorsque vous cadrez une scène et que vous évitez d’inclure certains éléments à votre composition (par volonté artistique ou simplement par omission), vous faites déjà une entorse au réel : en effet, votre photo n’est pas fidèle à la réalité puisqu’elle ne montre qu’une partie de la scène. Vous n’avez pas tellement le choix : le cadre étant restreint, vous ne pouvez pas tout y faire entrer. La photo est, par nature, infidèle à la réalité puisqu’elle n’en capture qu’une partie. Elle n’est qu’un outil de perception et de restitution du réel, qu’il s’agisse d’une restitution fidèle ou modifiée.

Post-traiter est nécessaire

Lorsque les images sortent de votre appareil photo, qu’il s’agisse de fichiers au format RAW ou JPEG, les couleurs et contrastes ne sont pas fidèles à la réalité.

Il faut donc post-traiter vos images pour en révéler toute la saveur : les couleurs et les contrastes.
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À gauche, photo brute sortant du capteur, sans post-traitement. À droite, photo post-traitée.



Par exemple, dans cette photo des alignements de Carnac, dans le Morbihan :

•j’ai renforcé le contraste pour donner plus de relief et de texture aux rochers et aux fleurs ;

•j’ai ajouté un peu de saturation pour dynamiser les couleurs (elles étaient vives dans la réalité grâce à un soleil rayonnant) ;

•j’ai renforcé un peu la netteté pour distinguer davantage les textures ;

•et j’ai assombri les tons bleus pour que le ciel retrouve sa coloration.

Je n’ai pas fait de retouche, c’est-à-dire que je n’ai ni ajouté ni retiré d’éléments (pour cacher, par exemple, des taches de capteurs). Je n’ai pas non plus recadré ma composition.

Le post-traitement peut aussi vous aider à corriger la surexposition de parties très localisées de votre image, sans toucher au reste du cliché, ou au contraire à éclaircir des parties trop sombres.

Vous pourrez également corriger l’exposition globale de votre photo, renforcer sa netteté, corriger les effets de distorsion de votre objectif, modifier ou corriger la température des couleurs, recadrer votre cliché ou encore corriger un cadrage qui ne serait pas droit afin de redresser l’horizon.

Vous pouvez choisir de post-traiter subtilement, pour vous rapprocher des couleurs qui vous semblent être celles de la réalité ou vous amuser à les transformer de manière plus prononcée pour laisser libre cours à votre créativité. Apprendre à développer ses images fait partie du processus d’apprentissage en photographie.


Coller au réel ?

Si vous êtes photojournaliste, alors vous avez le devoir moral de restituer la réalité, autant que possible, sans la déformer. Pour tous les autres photographes, vous êtes libres ! Qui irait reprocher à un peintre de restituer une scène de vie ou un paysage avec des couleurs sombres ou excentriques ? Il en va de même pour la photo qui est une discipline artistique.



N’oubliez pas qu’une photo ratée à l’origine ne pourra jamais devenir belle grâce au post-traitement. Soigner vos prises de vue reste la première étape, essentielle et qui demande de la concentration ; à la seconde étape, le post-traitement, apprenez à vous faire plaisir.

Le matériel indispensable

Pour développer vos photos numériques, vous devrez vous équiper d’un logiciel de post-traitement. Il en existe une multitude. Certains sont gratuits, comme The Gimp, Photofiltre ou RawTherapee, d’autres sont payants comme Lightroom, Photoshop, DXO Optics Pro ou encore Nikon Capture.

Personnellement, après avoir utilisé Photoshop pendant de longues années, j’utilise désormais Lightroom. Je trouve ce logiciel excellent, très bien pensé pour les photographes, efficace et plutôt intuitif. Il vous permettra de post-traiter vos images et de les ordonner, grâce à un système de catalogue avec des collections, des mots-clés et des marqueurs.


Pour aller plus loin

Si vous souhaitez faire connaissance avec les fonctionnalités de post-traitement de Lightroom, je vous invite à visionner le tutoriel vidéo que j’ai réalisé sur mon blog : « Pourquoi et comment développer vos photos avec Lightroom ? » (tontonphoto.fr/​pourquoi-​comment-​developper-​photos-​lightroom/).

Reportez-vous aussi aux ouvrages de référence de Gilles Théophile, Lightroom 6/CC pour la pratique, et de Pierre Labbe, Photoshop CC, aux éditions Eyrolles, ainsi qu’à Retouchez vos photos pas à pas d’Anne-Laure Jacquart.




CHAPITRE 2

Jouer avec sa palette technique

Non seulement maîtriser un peu de technique permet de faire des photos réussies, mais vous serez aussi à même d’envisager de nouvelles perspectives artistiques pour vos photos et de vous adapter en fonction des problèmes rencontrés pour vous renouveler et vous surprendre.
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Coulisse 1 – Petit barrage, près de Rennes [image: Image]

Il y a près de chez moi un petit barrage surmonté d’un pont enjambant une rivière. Le paysage est bucolique et verdoyant, ce qui est agréable en ville. Il s’agit typiquement d’une photographie du quotidien, de ces endroits devant lesquels on passe chaque jour… Par une belle journée ensoleillée, je me suis finalement décidé à emporter mon matériel.


Points abordés

•La photographie du quotidien.

•Observer et chercher un point de vue différent, bien se positionner.

•La composition, le cadre dans le cadre.

•La pose longue.



Matériel

Nikon D3s (reflex)

Sigma 24-70 mm f/2,8

Infos EXIF

24 mm

6 s

f/18

800 ISO

Filtre de densité neutre (ND1000)
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Problème rencontré

Comme très souvent en photographie, la difficulté est de restituer notre regard et nos émotions. Le cadre d’une photo étant restreint, on ne peut pas tout y faire rentrer. Faire des choix est nécessaire et celui du sujet est le tout premier d’une longue liste.

Pour ma part, je souhaitais photographier le barrage. Or, lorsque l’on se trouve dessus, il est difficile de le saisir correctement. Il m’a donc fallu trouver un autre point de vue. J’ai cherché un endroit où passer à travers les feuillages pour descendre au bord de la rivière afin de trouver un bon angle de vue sur le barrage, la chute d’eau qu’il provoque et la verdure environnante.

Pourquoi une telle composition ?

J’ai opté pour un objectif grand-angle afin d’obtenir une bonne vision d’ensemble (mon objectif est un 24-70 mm, je l’ai réglé à 24 mm). Comme je souhaitais capter la végétation, il m’a permis d’avoir une vision large.

J’ai volontairement placé des branches et des feuillages dans ma composition. J’affectionne tout particulièrement le fait de mettre un premier plan flou dans mes cadrages : l’effet crée un cadre dans le cadre qui dirige le regard tout en disant des choses sur l’environnement. Cela fait partie de mon style photographique.

J’ai bien sûr fait la mise au point sur le barrage, car c’est le sujet de ce cliché.

L’angle de vue choisi m’a permis de ne garder dans la lumière que le barrage et sa cascade tout en plaçant le reste dans l’ombre. Côté couleurs, le barrage et la cascade sont entièrement encerclés par la végétation et le bleu du ciel, ce qui confère une belle palette polychrome à cette image. Grâce aux jeux d’ombre et de lumière et aux couleurs, l’effet de mon cadre dans le cadre est renforcé et le regard d’autant mieux dirigé.


Astuce

Dans une composition photographique, il faut penser aux éléments que l’on cadre :

–ce qui constitue le sujet véritable de la photo ;

–ce qui contribue à créer ou à restituer l’ambiance ;

–et, enfin, dans la mesure du possible, la lumière et les couleurs.



Solution

Après avoir ajusté ma composition, il m’a fallu définir mes choix d’exposition. J’ai opté pour une pose longue (voir page 21) afin d’obtenir un aspect lissé de l’eau. Pour ce faire, j’ai d’abord installé mon appareil photo sur un trépied pour éviter tout flou de bougé. J’ai ensuite réglé mon ouverture sur f/18 afin d’assurer une grande profondeur de champ (une grande zone de netteté).

Enfin, j’ai installé sur mon objectif un filtre de densité neutre ND1000 qui réduit l’exposition de 10 diaphragmes. Grâce à cet accessoire, la luminosité devient très sombre, ce qui permet de photographier en pose longue et en plein jour sans que le résultat final soit surexposé.

Après avoir tâtonné pour définir le temps de pose idéal, j’ai compris que 6 secondes étaient ce qui convenait le mieux. Pour éviter de faire bouger mon appareil photo en appuyant sur le déclencheur et alors que la pose était longue, j’ai utilisé un intervallomètre (sorte de petite télécommande que l’on branche au boîtier et sur laquelle on peut définir le temps de pose ainsi qu’un délai avant le déclenchement).


Pose longue surexposée

Une pose trop longue en plein jour donnera une photo complètement « brûlée », c’est-à-dire toute blanche, car trop de lumière aura imprimé le capteur (voir page 9).



Grâce à ces artifices techniques et à ce cadrage, j’ai pu illustrer la tranquillité du lieu. Si j’avais saisi le mouvement tumultueux de l’eau avec une vitesse d’obturation rapide, l’image aurait dégagé une toute autre ambiance qui n’aurait pas été celle que je souhaitais communiquer.

Et si c’était à refaire ?

J’aimerais y placer un piéton ou un cycliste traversant le barrage, de manière à donner une dimension différente, plus vivante et dynamique à l’image. C’est un choix à faire à la prise de vue ! Le jour où j’ai pris cette photo, j’ai attendu mais personne n’est passé… Si je devais refaire ce cliché, je m’arrangerais donc pour que ce soit à une heure de plus grande fréquentation ou pour demander à un proche de jouer le passant.





Coulisse 2 – Nonnes jaïnes, Mont Âbû, Rajasthan, Inde [image: Image]

Lors d’un reportage en Inde, j’ai poussé la porte d’un monastère de nonnes jaïnes dans l’espoir d’obtenir une interview. Le jaïnisme est une religion très stricte, dérivée de l’hindouisme, qui prône l’ascétisme afin de se détacher des besoins matériels et la non-nuisance absolue.

Après une longue discussion passionnante sur leur mode de vie et les préceptes de leur religion, j’ai demandé aux nonnes l’autorisation, qu’elles m’ont accordée, de prendre quelques portraits photo.


Points abordés

•La photographie de reportage – portrait, raconter une histoire.

•L’exposition – le manque de luminosité.

•Se positionner, observer.

•La composition, le cadrage.



Matériel

Nikon D200

Tamron 17-50 mm f/2,8

Infos EXIF

50 mm (équivalent 75 mm en plein format)

1/13 s

f/3,2

200 ISO

[image: Image]

Problèmes rencontrés

Alors que la mère supérieure m’accueillait dans une pièce du petit monastère pour m’expliquer les préceptes du jaïnisme, j’ai immédiatement remarqué le manque de luminosité. La pièce était très sombre et sans éclairage. Seule la porte ouverte laissait pénétrer la lumière du jour.

Je n’avais pas de trépied et les nonnes ne pouvaient pas m’accorder énormément de temps. Il me fallait donc faire vite pour les photographier.

Solution

Comme je n’avais pas de trépied, j’allais devoir photographier à main levée, ce qui présente un risque de tremblement et donc de flou de bougé.

Mon réflex de l’époque, un Nikon D200, supportait assez mal la montée en ISO et faisait apparaître un bruit numérique disgracieux très rapidement. Sentant que ce portrait avait le potentiel pour être publié, j’ai décidé de ne pas prendre ce risque. J’ai donc laissé la sensibilité à 200 ISO.


Astuce

Pour obtenir davantage de lumière en situation de sous-exposition, on peut jouer sur la sensibilité, l’ouverture et la vitesse d’obturation (voir pages 14 et 20).



J’ai pris la décision d’ouvrir très grand, à f/2,8 (l’ouverture maximale de mon objectif) pour capter le maximum de lumière. Cette ouverture entraîne une faible profondeur de champ. C’est ainsi que la première nonne est nette alors que la seconde est dans le flou. Il s’agit d’un choix conscient de ma part car ce flou amène de la profondeur à la photo (avec un mur uni en arrière-plan, il y a peu de profondeur dans le décor).

Enfin, j’ai choisi une vitesse d’obturation lente afin de m’assurer que la lumière ait suffisamment le temps d’imprimer mon capteur. Après quelques essais très rapides, j’ai sélectionné la vitesse de 1/13 s. Avec cet appareil photo et cet objectif, je savais que j’étais capable de photographier à 1/30 s sans trembler si je me concentrais bien. Mais 1/13 s, cela commence à devenir très lent ! Le seul mouvement du clic sur le déclencheur pouvait entraîner un flou de bougé…

Pour m’assurer de ne pas repartir avec une photo floue, j’ai réglé mon appareil en mode « Rafale » (voir page 26). De cette manière, les premières photos sont ratées en raison du micromouvement lié à l’appui sur le déclencheur mais, en retenant ma respiration et en restant bien calme, les photos suivantes sont généralement réussies. Au final, la technique a « à peu près » fonctionné. La photo n’est pas franchement floue mais, en regardant de très près, elle n’est pas franchement nette non plus… Un léger flou de bougé est bien présent.

Pourquoi une telle composition ?

En pénétrant dans cette petite salle du monastère, j’ai remarqué que les murs bleutés constituaient une texture intéressante. J’ai donc choisi de les utiliser comme arrière-plan (voir photo ci-après).

En vue de faire leur portrait et ayant repéré que la lumière provenait d’une unique source, la porte, j’ai demandé à mes hôtes de se placer de manière à s’asseoir perpendiculairement à celle-ci. La lumière éclaire latéralement une partie de leur visage, tandis que l’autre côté est dans l’ombre. Ce schéma d’éclairage classique permet de donner du volume à un portrait photo, sans même avoir besoin d’éclairage artificiel.

Naturellement, la première nonne est venue s’asseoir sur le coin d’une table, tandis que la seconde s’est assise juste devant, à terre. La première, en arrière-plan, arbore un sourire éclatant, tandis que la seconde, au premier-plan, a une expression plus neutre mais son regard est intense, pénétrant, imprégné de ferveur religieuse. C’est donc sur ses yeux que je décide de faire la mise au point.

Le décor très sobre, avec ce mur dénué de tout artifice de décoration, est très représentatif de l’environnement dans lequel vivent ces nonnes jaïnes.

Le bout de table en bois que l’on aperçoit, sur lequel reposent quelques dhotis (les draperies blanches dont se vêtissent les nonnes), renvoie à l’imagerie de certains tableaux flamands. On pourrait presque penser que cette photo a été prise dans un atelier d’artiste.

Enfin, pour assurer une image bien équilibrée, j’ai placé mon cadre de manière à :

•couper la nonne au premier-plan au niveau du buste (plus haut aurait eu un effet un peu étouffant) ;

•laisser un peu d’espace au-dessus du visage de la nonne en arrière-plan, afin de donner une respiration visuelle.


[image: Image]

L’unique source de lumière de cette pièce est la porte.



Et si c’était à refaire ?

Une petite erreur de ma part a fait que, au final, je n’ai ouvert qu’à f/3,2… Si c’était à refaire, j’ouvrirais effectivement à f/2,8, pour gagner encore un peu en luminosité et je monterais tout de même un peu en sensibilité, probablement à 400 ISO, afin de pouvoir utiliser une vitesse d’obturation un peu plus élevée. Ainsi, ma photographie serait bien nette !

Au final, ce cliché a été publié dans la presse magazine, dans le cadre d’un reportage de 7 pages. L’histoire racontée par cette image et la force du regard de la nonne sont plus importants que la réussite technique…


Le regard

N’oubliez jamais de raconter une histoire ou de capter des émotions en photographie, c’est ce qui donnera de la force à vos images même si vous maîtrisez peu de technique !







Coulisse 3 – Lumière de cathédrale en sous-bois [image: Image]

Un dimanche matin du mois de janvier, j’ai décidé d’aller en forêt avec mon appareil photo pour profiter de la belle lumière d’hiver. Après m’être promené seul pendant plusieurs heures dans les sous-bois, je me suis rendu compte, sur le chemin du retour, que la lumière commençait à percer la végétation et donnait l’impression d’un puits de lumière. Il était midi, le soleil était haut dans le ciel et l’effet de ses rayons touchant le sol froid créait de beaux effets de brumes glacées, de lumières bleues et orangées…


Points abordés

•Le contre-jour.

•La patience, attendre le bon moment.

•Se positionner, observer.

•Composition – donner une dynamique à la lumière.

•L’exposition – sous-exposer pour renforcer l’effet de lumière de la scène.



Matériel

Fuji X-E1 (hybride)

Fujinon XF 18-55 mm f/2,8-4

Infos EXIF

55 mm (équivalent 82 mm en plein format)

1/125 s

f/9

640 ISO

[image: Image]

Problèmes rencontrés

La difficulté en forêt est de réaliser une image dont le sujet est clair. En effet, l’enchevêtrement de troncs, de branches, de feuilles et de plantes en tous genres crée une distraction visuelle qui tourne vite au fouillis. Le point de vue du photographe doit donc veiller à créer une composition lisible pour le spectateur.

Il est aussi nécessaire de se méfier des jeux de lumière, le sous-bois étant sombre alors que le ciel est clair. Les différences de luminosité sont donc fortes et il est facile de tomber dans l’écueil du contre-jour.

Cheminement vers la composition finale

J’ai commencé par faire plusieurs essais de cadrage en me déplaçant autour du « puits de lumière », cet endroit où perce la lumière.

La première photo (voir ci-après) est intéressante mais un peu fouillis : il y a beaucoup de troncs, de branchages et de feuillages. Par ailleurs, je me suis emmêlé les pinceaux dans mes réglages et la profondeur de champ est trop faible (l’ouverture était réglée sur f/4,5, mais je ne m’en suis pas rendu compte tout de suite). Au final, on ne sait pas bien où poser le regard.

[image: Image]

Sur le deuxième essai (voir ci-après), je me suis arrangé pour cacher le soleil derrière un tronc d’arbre, de manière à ne pas me retrouver en contre-jour tout en capturant les rayons du soleil. C’est très beau mais un détail me gêne : l’alignement des troncs d’arbres n’est pas esthétique. Les troncs en plein milieu de l’image, derrière lesquels se cache le soleil, sont trop amassés, sans respiration. C’est confus et mon image, pourtant intéressante, perd en lisibilité.

[image: Image]

Je n’avais pas encore remarqué mon erreur d’ouverture, toujours réglée sur f/4,5. La profondeur de champ est encore trop faible, l’image n’est pas assez nette, même si cela se voit moins car la focale est plus courte que la première image (27 mm contre 55 mm pour la première, voir aussi page 22).

Finalement, à force de me déplacer, j’ai trouvé un point de vue qui me plaisait davantage : les arbres ne se superposent pas trop, le puits de lumière est bien visible et la combinaison de couleurs chaudes et froides est très belle (voir ci-après) :

•le halo du soleil en haut et les fougères rousses en bas constituent des couleurs chaudes (jaune/orangé) ;

•alors que tout le centre de l’image est froid, d’un bleuté argenté en raison de la température glaciale au sol en cette matinée d’hiver (la rousseur des fougères est trompeuse car à ce niveau tout le reste est gelé ou très froid).

[image: Image]

J’ai décidé de zoomer jusqu’à la focale maximale de mon objectif (à 55 mm) afin de profiter de la compression de l’image que provoquent les longues focales (55 mm n’est pas une focale particulièrement longue mais l’effet de compression se fait déjà ressentir, surtout en comparaison avec un grand-angle). De cette manière, je savais qu’il n’y aurait pas de déformation optique au niveau des troncs d’arbres et qu’ils seraient bien rectilignes dans mon image. Je pouvais m’arranger pour que ces arbres soient bien parallèles au bord de mon cadre.

Ensuite, je me suis penché, baissé, agenouillé, puis assis jusqu’à ce que mon cadre intègre à la fois les fougères en bas du cadre et le halo du soleil en haut (à nouveau je me suis arrangé pour cacher le soleil derrière les branches, de manière à éviter le contre-jour tout en profitant des rayons du soleil).

Les sous-bois n’étant généralement pas très lumineux, j’ai choisi une sensibilité un peu élevée, à 640 ISO.

Puis j’ai préféré une ouverture moyenne (f/7,1) pour m’assurer une grande profondeur de champ (je voulais éviter de répéter mon erreur des premières photos et faire en sorte que le point d’intérêt de mon cliché soit bien net). J’ai fait la mise au point sur les fougères au centre de l’image car c’était à ce niveau que se trouvait l’effet de lumière que je cherchais à capturer.

Enfin, j’ai sélectionné une vitesse de 1/125 s pour ne pas trembler car j’étais dans une position inconfortable (assis sur un sol humide et très froid tout en cadrant vers le haut, avec des branchages qui me picotaient).

Cette photo me plaît. Cependant, j’ai immédiatement trouvé qu’elle était trop exposée, trop lumineuse. Les fougères et la zone baignée de lumière étaient presque surexposées. C’est souvent le cas dans la réalité, quand les variations de luminosité sont fortes. La photo était donc correctement exposée mais j’avais le sentiment que je pouvais faire mieux pour réaliser une image plus aboutie, plus artistique.

Solution

J’ai donc choisi de sous-exposer volontairement mon image afin de ne conserver que la silhouette des arbres. Ainsi, le regard allait être davantage attiré vers la belle lumière bleue argentée et la rousseur enflammée des fougères.

Sur mon appareil hybride Fuji X-E1, je vois le résultat de ma photo directement dans le viseur électronique. Pour cela, je me suis contenté de fermer un peu plus le diaphragme de mon objectif, en choisissant une ouverture de f/9, en manipulant d’un doigt la molette de réglage d’ouverture sans changer de position ni modifier le cadrage (voir page 45). Ce qui me plaît le plus dans cette sous-exposition volontaire, c’est qu’elle permet de capturer plus de détails dans la lumière. On devine les rayons alors que, avec les réglages précédents, on ne distinguait qu’une grande masse lumineuse informe.


Clin d’œil

Dans le jargon on dit communément que « je ferme de 2 diaph’ ».



Par ailleurs, les silhouettes sombres des arbres créent une atmosphère étrange, évocatrice et la photo est beaucoup plus contrastée.

Au final, cette sous-exposition permet d’améliorer la lisibilité de l’image et de faciliter la compréhension du spectateur en rendant plus évident le sujet de la photo.





Coulisse 4 – Pyrrhocore sur une fleur sauvage, Drôme [image: Image]

La Drôme provençale est une région magnifique, particulièrement gâtée par la nature. Les lumières y sont très belles et, l’été, les nombreux insectes font le bonheur des photographes.

Me promenant au milieu d’un champ de lavande à la recherche de petits individus à photographier, j’ai repéré ce pyrrhocore (aussi appelé « gendarme »). La lumière de fin d’après-midi étant très jolie, je souhaitais l’inclure dans mon image.


Points abordés

•Le photographie du quotidien.

•Le flou, le halo du soleil, le bokeh.

•Le contre-jour.

•La patience, attendre le bon moment.

•Se positionner, observer.



Matériel

Nikon D3s

Sigma 24-70 mm f/2,8

Infos EXIF

70 mm

1/3200 s

f/2,8

250 ISO

[image: Image]

Problème rencontré

Pour photographier simultanément l’insecte et la lumière du soleil, je me trouvais en plein contre-jour : l’insecte était face à l’objectif et le soleil aussi.

Photographier le halo du soleil pour l’intégrer à une image peut sembler difficile mais, avec un peu de pratique, c’est très accessible. La difficulté est de trouver le bon angle de prise de vue et la bonne dose de rayons lumineux à laisser entrer dans votre objectif. Trop de soleil et c’est le contre-jour assuré : votre sujet devient tout noir, transformé en simple silhouette à cause d’un arrière-plan brûlé, surexposé par trop de lumière. Pas assez de lumière et c’est l’inverse : votre photo est fade, l’explosion des couleurs et l’effet recherché avec le halo solaire sont manqués.


[image: Image]

Autre exemple. Sur cette photo, j’ai bougé l’angle de mon appareil photo jusqu’à ce que, dans le cadre, le soleil soit partiellement caché derrière la montagne. De cette manière, j’ai pu capturer ses rayons et son halo.




[image: Image]

Autre exemple. Le soleil est partiellement caché derrière un arbre ce qui, là aussi, permet de capturer son halo et donc de conférer une atmosphère dynamique et chaleureuse à l’image.



Solution

La solution est toute simple : il suffit de cacher en partie le soleil derrière un élément de la scène photographiée.

Dans ce cas précis, il y avait une montagne à environ 300 m de distance. Le soleil de fin de journée commençant à en raser le sommet (il était 18 h), je me suis accroupi et ai bougé jusqu’à trouver la bonne position et le bon angle de vue. Après quelques essais, j’ai compris qu’il fallait que le soleil soit partiellement caché par la montagne afin que seuls quelques rayons passent à travers mon objectif ; il fallait aussi qu’il soit au ras de mon cadre, sans y être intégré. Ainsi, en jouant avec cette position et en prenant plusieurs photos (il peut s’agir de ne bouger que de 1 ou 2 mm !), j’ai obtenu un halo lumineux magnifique composé de plusieurs éléments : des petits rayons en haut de l’image, un grand rayon circulaire rosé en bas et quelques polygones lumineux de la forme de mon diaphragme (également appelés « bokeh », voir page 24).

Pourquoi une telle composition ?

Lorsque je prends des photos d’insectes ou d’animaux, mon approche n’est pas naturaliste mais purement esthétique. J’aime la beauté de la nature sous toutes ses formes. Je ne cherchais pas à montrer distinctement l’environnement dans lequel évoluait ce pyrrhocore, je désirais simplement le photographier de manière artistique. Je voulais le baigner de lumière et de couleurs car c’était l’exacte transcription de l’atmosphère de ce moment précis.

Dans cette optique, je souhaitais notamment obtenir une profondeur de champ très réduite afin de créer un grand flou artistique. J’ai donc choisi l’ouverture la plus grande de mon objectif (f/2,8). J’ai également opté pour une focale longue (70 mm, la plus longue de l’objectif que j’avais sur moi) qui a naturellement une profondeur de champ plus réduite. Je pouvais ainsi amplifier l’effet de flou et obtenir, par ailleurs, un joli bokeh – ces formes circulaires ou polygonales créées par les reflets de lumière dans l’image.

Au final, ce flou important mélange les couleurs en arrière-plan à la manière d’une peinture abstraite : on y retrouve le violet de la lavande, le vert des feuillages, le bleu de l’ombre sur la montagne et les différentes variantes de couleurs des rayons solaires allant du jaune jusqu’au rouge…

Il ne me restait plus qu’à faire le point sur l’insecte en question, en m’assurant qu’il soit bien net. Il était assez agité et faisait régulièrement le tour de cette fleur. J’ai donc préparé mon cadrage, fait le point à l’endroit où il risquait de passer et attendu qu’il ait fini son petit tour. Il me fallait également attendre la bonne posture car il ne se dirigeait pas forcément dans la bonne direction, ce qui donnait des situations où je n’apercevais que son arrière-train… ce qui n’est pas le plus intéressant ! Lorsqu’il est enfin repassé et dans la bonne position, j’ai déclenché.

Ma position étant inconfortable et le moindre micromouvement pouvant gâcher l’effet de halo lumineux recherché, j’ai sélectionné le mode rafale. Ainsi, j’ai pu prendre 3 ou 4 images en une seule pression sur le déclencheur et m’assurer que le petit gendarme et le halo soient correctement photographiés.





Coulisse 5 – La forêt magique [image: Image]

Par un beau matin d’hiver, j’ai décidé de sortir en forêt avec mon appareil photo pour profiter des premières lueurs.

Après m’être enfoncé dans les bois, je suis tombé sur une zone assez dense où des arbres aux branches fines et dépourvues de feuilles reflétaient une lueur presque métallique. La rencontre des gouttes de rosée sur ces branches lisses et des rayons de soleil créait un jeu de lumière remarquable. On aurait dit que la forêt s’était parée de paillettes brillant de mille feux… C’était l’occasion idéale pour réaliser de jolis bokeh !


Points abordés

•Le bokeh, le flou.

•Se positionner, observer.

•La composition, le cadrage.



Matériel

Fuji X-E1 (hybride)

Fujinon XF 55-200 mm f/3,5-4,8

Infos EXIF

200 mm (équivalent 300 mm en plein-format)

1/500 s

f/4,8

320 ISO

[image: Image]

Problèmes rencontrés

Dans un premier temps, je ne savais trop où poser mon regard dans cet enchevêtrement de branchages étincelants. Les arbres étaient très rapprochés les uns des autres et leurs branches s’entremêlaient. Leur allure fine et brillante leur donnait même parfois un air de toile d’araignée géante.


Le bokeh ?

« Bokeh » est un mot japonais qui désigne, en photographie, le flou artistique en général et les formes créées par ce flou en particulier. Ainsi, suivant la forme du diaphragme de chaque objectif, les bokeh seront plus ou moins doux, arrondis ou polygonaux. Réussir à produire de jolis bokeh est souvent un bon moyen de donner à ses images une qualité plus aboutie. Les bokeh peuvent aussi servir un rendu poétique (voir page 24).



Dans cette première photo (voir ci-après), réalisée au 55 mm (équivalent 82 mm en plein format) et à f/4,5, on distingue déjà de jolies formes de bokeh. Cette photo est assez belle, d’autant plus que certaines branches semblent prendre une forme arrondie autour du soleil, ce qui donne du mouvement à l’image (pour obtenir ce halo solaire, j’ai appliqué la même technique que mentionnée page 44).

[image: Image]

Pourtant, on ne sait pas où poser le regard. L’image n’a pas vraiment de sujet. Par ailleurs, les formes du bokeh sont trop petites, bien que jolies : d’une part, il faut regarder l’image avec insistance pour les apercevoir et, d’autre part, elles ne sont pas assez présentes pour apporter du style à cette photo, voire une dimension poétique.

Solution

Pour résoudre ces problèmes, je me suis déplacé autour des arbres, regardant çà et là dans mon viseur, essayant divers cadrages, cherchant la bonne composition… J’ai fini par trouver la bonne formule en me rendant compte qu’il me suffisait de zoomer davantage, et cela pour deux raisons :

•réaliser un vrai bokeh qui brille de mille feux et qui prenne beaucoup de place dans l’image ;

•avoir une image plus simple, moins chargée et donc plus lisible, avec un sujet mieux défini.

Sur cette deuxième image (voir ci-après), le bokeh est déjà mieux maîtrisé, mais il est encore trop petit. Cela charge un peu trop l’image à mon goût. Les formes lumineuses qui le créent ne sont pas assez éloignées de la zone nette de mon image (les branches). Cela signifie que j’étais trop éloigné physiquement des branches photographiées, malgré l’utilisation d’une longue focale de 200 mm. Je devais donc, tout en gardant cette focale, m’approcher physiquement des branches. Par ailleurs, il n’y a toujours pas de sujet clair où poser le regard.
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Rappel de la technique du bokeh

Les formes lumineuses qui créeront le bokeh doivent se trouver dans la zone de flou de l’image (ici, à l’arrière-plan). (Voir aussi page 24.)

•Commencez par utiliser l’effet de compression du zoom pour accentuer le flou de profondeur de champ (ici, j’ai utilisé une focale de 200 mm).

•Ensuite, ouvrez grand le diaphragme de l’objectif pour réduire la profondeur de champ au maximum (ici, f/4,8, l’ouverture maximale de mon objectif à 200 mm).

•Enfin, placez les formes lumineuses dans la zone de flou (ici, il s’agissait de gouttelettes de rosée sur les branches).



Pourquoi une telle composition ?

J’ai alors choisi de faire la mise au point sur une branche de sapin plus proche de moi, afin que les gouttelettes scintillantes se retrouvent davantage éloignées dans l’arrière-plan. Ainsi, les bokeh deviennent plus gros, plus visibles et plus beaux. Des bokeh de grande taille font toujours un bel effet !

Au premier plan, les couleurs et les détails des branches ne m’intéressent pas vraiment. L’important, c’est d’obtenir leur silhouette pour mettre en valeur le bokeh en arrière-plan, tout en fournissant des éléments de situation à l’histoire de cette photo : nous sommes au milieu des arbres, dans la nature.

J’ai zoomé sur ces branches, les ai isolées du reste des arbres et les ai cadrées de manière qu’elles prennent environ un tiers de l’image. Les deux autres tiers sont consacrés au bokeh, qui est le véritable sujet de cette photo (voir page 24). Une branche vient même se placer jusqu’au milieu du cadre, ce qui donne du volume à la composition.

Du côté des réglages, j’ai utilisé ma focale la plus longue, un 200 mm. L’ouverture la plus grande à 200 mm est f/4,8 sur cet objectif, c’est donc celle que j’ai sélectionnée pour limiter la profondeur de champ et maximiser le flou d’arrière-plan autant que possible.

J’ai réglé ma vitesse sur 1/500 s afin d’être bien stable, les longues focales ayant tendance à amplifier le moindre mouvement ce qui entraîne des flous de bougé.
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Avant la phase de refroidissement de la température des couleurs au post-traitement.



Au final, la scène ne manquait pas de luminosité mais mon réglage de 1/500 s laissait peu de temps à la lumière pour imprimer le capteur. J’ai donc relevé légèrement la sensibilité, de 200 à 320 ISO, afin de bien capturer les détails des couleurs de la scène (voir page 17).

Enfin, au post-traitement j’ai choisi de refroidir la température de couleur générale de cette photographie, afin d’accentuer la dominante de bleu et renforcer l’aspect hivernal.


L’œil du photographe

Cette photo illustre parfaitement le fait qu’une image se « crée », elle ne se « prend » pas seulement. En effet, l’œil humain ne perçoit bien sûr jamais de tels bokeh dans la réalité (dans le cas de cette scène, mon œil percevait une image plus proche de la première photo, voir page 55). Il faut utiliser l’outil qu’est l’appareil photo pour créer de toute pièce cet effet visuel.



Tous les réglages techniques m’ont permis de servir un objectif : capturer en image la magie de ce petit matin d’hiver en forêt. La nature offre bien souvent des paysages et des lumières poétiques qui ravissent notre œil mais le restituer en photo n’est pas toujours simple. Créer ce bokeh m’a demandé un peu de technique et de détermination mais, en analysant mes images et en corrigeant les défauts étape par étape, j’ai pu capturer une image que j’adore.





Coulisse 6 – Perles de rosée et pétales de fleur [image: Image]

Un jour de pluie, je me suis mis à chasser les gouttes d’eau sur des végétaux. En sortant de chez moi, ma volonté était de réaliser des clichés mettant en valeur, de très près, les perles de pluie, leur volume et leur reflet.

La macrophotographie est une discipline très excitante à pratiquer et ce type de scène est toujours très inspirant et créatif.


Points abordés

•La macrophotographie.

•La photographie du quotidien – observer et repérer les éléments graphiques.

•L’abstraction.



Matériel

Nikon D3s

Sigma 105 mm macro f/2,8

Infos EXIF

105 mm (équivalent 157 mm en plein format)

1/250 s

f/4

800 ISO

[image: Image]

Pourquoi une telle composition ?

J’ai jeté mon dévolu sur des fleurs dont j’ignore le nom et qui poussent au pied du mur de la mairie de ma commune.

Ce que j’ai immédiatement remarqué, ce sont les couleurs (voir coulisse 9, page 74) : pâles, elles formaient un dégradé blanc et rose. Les pétales étaient blancs au niveau du cœur de la fleur et passaient au rose vers l’extérieur du pétale.

J’ai donc approché mon objectif macro et regardé dans le viseur de mon appareil photo si une belle image pouvait potentiellement sortir de cette scène. Dans le viseur, j’ai remarqué que les pétales des différentes fleurs composaient un empilement intéressant. Je ne l’avais pas remarqué à l’œil nu mais l’effet de compression de ma longue focale a amplifié cette sensation (voir page 8).

J’ai déplacé mon objectif jusqu’à trouver un empilement intéressant : j’ai cherché un nombre important de gouttes d’eau, mon sujet principal, mais aussi de belles couleurs et du relief pour donner de la profondeur à mon image. Or, chaque pétale projetait son ombre sur celui d’en dessous. Ainsi, plus il y avait de « niveaux » de pétales, plus l’image aurait du relief, même si les ombres étaient plutôt légères.


Ombres et météo

Lorsque le ciel est blanc ou gris, comme lors de l’épisode pluvieux dont je parle, les nuages filtrent les rayons du soleil et adoucissent les ombres, contrairement à un jour de soleil sans nuage où les ombres sont plus dures, plus marquées.



Une fois une zone intéressante cadrée, j’ai réglé la mise au point sur les gouttes. J’ai soigneusement placé l’amas de gouttes que je visais au départ sur la ligne de tiers verticale de droite.

Mon idée n’était pas de créer une photo naturaliste pour décrire la fleur, mais plutôt de mettre en valeur les prouesses graphiques de la nature qui propose de véritables tableaux artistiques à qui sait ouvrir les yeux et s’enthousiasmer. Dans cette optique, j’ai donc cherché à ce que quelques gouttes et la texture du pétale soient bien nets et que le reste de la composition se perde dans un flou artistique.

Sur cette première photo, prise un peu plus tôt, on voit que j’ai réglé la mise au point sur la goutte d’eau, laissant les formes géométriques des feuilles et des pétales de la fleur se deviner dans le flou artistique.


[image: Image]

Macrophotographie : j’ai concentré l’attention sur la goutte et laissé la fleur dans le flou (1/640 s, f/4,8, 640 ISO).



C’est exactement le même principe que je souhaitais appliquer à cette nouvelle image : les pétales, plongés dans le flou artistique, sont indirectement mis en valeur en servant de bel écrin au vrai sujet, les gouttes de pluie.

Ainsi ai-je choisi une petite ouverture (f/4) pour réduire la profondeur de champ et donc augmenter le flou artistique, mon idée étant de donner du volume à l’image en ne concentrant le regard que sur quelques gouttes. Si j’avais choisi une profondeur de champ trop grande, le nombre important de gouttes (et le fait que les pétales soient rapprochés les uns des autres par l’effet de compression de la longue focale) aurait donné une image trop chargée et sans relief dans laquelle le regard n’aurait pas su où se poser (tout aurait été situé à peu près sur le même plan, sans profondeur).

Et si c’était à refaire ?

J’aime bien cette image. Ma composition est réussie et j’étais bien parti pour construire une belle photographie : les couleurs sont douces et agréables et la disposition des pétales donne un relief intéressant.

Pourtant, j’ai commis deux erreurs qui sont fréquentes en macro.

La première, c’est que le focus de mon image n’a pas été fait sur les gouttes que je pensais mettre en valeur. J’ai souvent tendance à faire la mise au point avec le collimateur central de mon viseur puis à recadrer (en gardant le doigt appuyé à mi-course sur le déclencheur et en déplaçant mon objectif) plutôt que d’utiliser la fonction de déplacement des collimateurs de mon appareil. C’est ainsi que les gouttes que je visais sont sorties de la zone de netteté. Sur le moment, je n’ai pas remarqué cette erreur. Je visais, en réalité, l’amas de nombreuses gouttes sur le pétale de droite.
 
La seconde erreur, c’est que j’ai choisi une ouverture trop grande (f/4,2), ce qui a entraîné une faible profondeur de champ et donc un flou plus important. Or, comme en macrophotographie, la distance raccourcie de mise au point provoque naturellement une faible profondeur de champ, j’ai donc encore amplifié le phénomène. Le flou est vraiment trop important et ma zone de netteté est trop réduite. Les gouttes sont nombreuses et une partie d’entre elles sont à peu près sur le même plan. Au final, peu de gouttes sont nettes car le flou artistique est trop présent. Il aurait été plus naturel pour l’œil du spectateur que les gouttes situées sur le même plan soient toutes nettes. Cette profondeur de champ trop réduite gâche la lisibilité de l’ensemble.


Immobilité

La distance de mise au point est tellement courte en macro que le moindre micromouvement du corps fait sortir le sujet de sa zone de netteté.



En choisissant une ouverture plus réduite, disons autour de f/8, la zone de netteté aurait été plus importante et aurait sans doute compensé mon erreur de mise au point. Comme expliqué précédemment, il ne fallait cependant pas tomber dans une profondeur de champ trop grande… Le juste équilibre est parfois difficile à trouver !


Un piège fréquent

La profondeur de champ trop réduite (c’est-à-dire un flou trop présent, dû à une ouverture trop grande) est une erreur très commune en macrophotographie. C’est un piège dans lequel il est facile de tomber… vous le saurez désormais !







Coulisse 7 – De passage entre deux mondes, Kyoto, Japon [image: Image]

Lors du premier voyage photo organisé au Japon avec des lecteurs de mon blog, nous sommes allés visiter le célébrissime sanctuaire shinto de Kyoto : Fushimi-Inari Taisha, ou sanctuaire aux torii rouges. Ses milliers de torii, ces portails en bois qui symbolisent le passage entre le monde des vivants et celui des dieux, forment un ensemble gigantesque, comme un long tunnel serpentant, à la fois intriguant, impressionnant et inspirant.


Points abordés

•Apporter du mouvement pour dynamiser un environnement statique.

•La pose longue.

•La composition dynamique.

•Savoir être patient, détecter le bon moment.

•Raconter une histoire.



Matériel

Fuji X-E1 (hybride)

Fujinon XF 18-55 mm f/2,8-4

Infos EXIF

18 mm (équivalent 27 mm en 24 × 36)

1/4 s

f/2,8

1 600 ISO
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Problème rencontré

Comme dans beaucoup de pays touristiques, la contrepartie de la beauté et de l’intérêt d’un site est que la fréquentation y est très importante. Il était donc difficile de photographier ces torii de manière lisible sans qu’une foule de touristes ne déambule devant notre objectif, empêchant au passage de voir distinctement le sujet de notre image…

Solution

La seule solution que j’ai trouvée pour remédier à ce problème de surfréquentation a été l’observation et la patience !

En effet, ayant constaté que les touristes passaient curieusement par vagues successives, j’ai préparé mon cadrage et attendu patiemment le creux entre deux vagues… Il ne s’agissait que de quelques secondes de calme mais, avec un brin de réactivité, il n’y avait qu’à en profiter pour déclencher au bon moment.

Pourquoi une telle composition ?

J’ai choisi un cadrage en contre-plongée, c’est-à-dire dirigé vers le haut, afin de visualiser distinctement les torii de bas en haut – un cadrage droit à hauteur d’homme ne permettait pas de tout voir, à moins de reculer, ce qui amenait dans le cadre d’autres éléments qui n’étaient pas toujours esthétiques ou intéressants. Ce type de cadrages donne beaucoup de dynamisme.

J’ai placé mon appareil photo du côté gauche de cette allée couverte, de manière à décaler légèrement le cadrage vers la droite, le but étant de positionner le bout du tunnel légèrement à droite plutôt qu’au centre de l’image, afin de donner un sens de lecture de la gauche vers la droite.

[image: Image]

Ces lignes de fuite permettent de diriger le regard du lecteur vers notre sujet ; le cadrage décentré combiné à la contre-plongée donne une image beaucoup moins plate que si l’on avait une vision strictement centrée comme ci-dessous.

[image: Image]

Pour parfaire cette image typique du Japon, j’ai attendu que des Japonais en tenues traditionnelles passent devant mon objectif. J’avais, au préalable, capturé la scène sans aucun être humain mais le résultat manquait de vie. Au bout de quelques minutes, trois femmes sont arrivées en kimonos roses et violets, ces couleurs s’accordant harmonieusement avec l’orange de l’allée couverte.

Côté exposition, il y avait en réalité peu de lumière. J’ai donc augmenté la sensibilité à 1 600 ISO pour capturer un maximum de lumière et j’ai ouvert mon diaphragme à f/2,8 dans le même but. Cela a réduit ma profondeur de champ mais je préférais faire ce choix que de sous-exposer mon image.

J’ai décidé de réaliser une légère pose longue afin de donner du mouvement au passage de ces trois femmes et de conserver la netteté sur les torii qui constituent le sujet véritable de mon image.

N’ayant pas de trépied (il me semble d’ailleurs qu’ils sont interdits sur ce site pour ne pas gêner le passage des visiteurs) et ne disposant que de quelques secondes avant qu’un nouveau flot de touristes n’envahisse mon cadre, j’ai utilisé le mode rafale. Ce dernier présente deux avantages.

1.L’ennemi de la pose longue à main levée est le tremblement du photographe qui entraîne un flou de bougé lorsqu’il appuie sur le déclencheur de l’appareil photo. Grâce au mode rafale, les deux ou trois premières photos sont ratées mais il y a toujours une image nette parmi les suivantes. C’était mon objectif principal lorsque je l’ai activé.

2.Je souhaitais que les trois personnes soient à peu près distinctes, c’est-à-dire qu’un corps n’en cache pas un autre. Cela aurait créé une masse informe qui aurait nuit à la lisibilité de l’image. Avec une pose longue, je n’aurais pu réaliser qu’une à deux images au maximum en mode normal. Grâce à la rafale, j’ai optimisé mes chances de capturer l’instant idéal où les trois femmes étaient bien distinctes.

J’apprécie le fait d’avoir photographié des passants de dos. Si ce groupe de femmes avait été saisi de face, nous aurions distingué leurs visages floutés par la pose longue. Cela n’aurait rien ajouté d’autre que de la charge visuelle, du superflu nuisant à la lisibilité de l’ensemble. L’essentiel ici était de créer une image restituant l’atmosphère d’un Japon ancestral et intemporel. Le personnaliser avec des visages aurait attiré notre regard et l’aurait donc détourné des sujets principaux : les torii, le chemin à parcourir et les tenues traditionnelles…

Enfin, cette photographie à la fois esthétique et intrigante permet d’immerger le spectateur dans une histoire : ces silhouettes fantomatiques en tenues traditionnelles nous guident vers le fond du tunnel créé par les torii, vers une destination inconnue qui attise la curiosité. Le spectateur s’interroge : où vont ces femmes ? où mène ce tunnel ? que sont ces portes en bois ? La photo du même site sans aucun passant est figée : il ne s’agit alors que d’un paysage urbain esthétique mais sans émotion. En revanche, en y incluant des êtres humains, le spectateur a immédiatement un réflexe d’identification qui le plonge davantage dans l’atmosphère du cliché.

J’aime créer des photos qui intriguent. La possibilité de faire de telles images ne se présente pas chaque jour mais, quand cela est possible, c’est toujours très intéressant.

Et si c’était à refaire ?

Avec une ou deux secondes de plus, la femme au milieu aurait été entièrement distincte de ses deux amies. Je n’ai pas eu le temps, des touristes sont ensuite entrés dans le cadre.





Coulisse 8 – Les fantômes du Taj Mahal, Agra, Inde [image: Image]

Alors que je terminais ma visite du célèbre temple du Taj Mahal dans la ville d’Agra, en Inde, je me suis retourné et me suis aperçu que la lumière était magnifique. La nuit tombait, il faisait sombre mais les couleurs du crépuscule étaient très belles.

J’avais absolument envie de capturer la magie de cette scène…


Points abordés

•La composition, le cadrage.

•La surimpression, les silhouettes fantomatiques, le flou.

•La pose longue, la sous-exposition.

•La composition dynamique.



Matériel

Nikon D200

Tamron 17-50 mm

f/2,8

Infos EXIF

17 mm (équivalent 25 mm en plein format)

30 s

f/2,8

125 ISO

[image: Image]

Problèmes rencontrés

Mon premier problème venait du manque de luminosité. Lorsqu’il fait sombre, il faut allonger le temps de pose, ce qui nécessite d’être bien stable pour éviter les flous de bougé. Or, je n’avais pas de trépied.

Ensuite, malgré la fin de journée, le site du Taj Mahal restait très touristique. Les gens n’arrêtaient pas de passer devant mon objectif et il était difficile de trouver un instant de sérénité pour composer correctement mon image sans que personne ne cache des éléments de la scène.

Enfin, l’heure de la fermeture étant arrivée, les gardiens insistaient pour que les visiteurs quittent le site. J’avais donc peu de temps pour réaliser ma photo !

Solution

N’ayant pas d’autre choix que de faire avec les moyens du bord, je devais m’adapter rapidement. J’ai donc commencé par chercher un support sur lequel poser mon appareil photo afin de rester stable car je savais déjà que j’allais devoir réaliser une pose lente, voire longue, en raison du manque de lumière (voir page 21). J’ai alors repéré une sorte de terrasse en marbre, surélevée d’environ 1,90 m par rapport au sol. Je m’en suis approché par l’arrière, afin que la terrasse se trouve entre moi et le Taj Mahal, et y ai déposé mon appareil. La position de prise de vue était peu commode car je devais me mettre sur la pointe des pieds pour coller mon œil au viseur et chercher mes molettes de réglages. Surtout, le grand nombre de visiteurs m’empêchait de cadrer comme je l’aurais souhaité.

C’est ainsi que m’est venue l’idée de flouter ces gens. Cela m’a permis d’utiliser la suggestion pour traduire à la fois la magie de la scène et la fréquentation touristique, tout en réduisant les distractions visuelles pour conserver le Taj Mahal comme sujet principal de l’image.

Je suis donc passé à une pose longue. Après quelques tâtonnements, je me suis arrêté sur une pose de 30 s. D’une part, c’était le délai qui me semblait le plus adapté, les silhouettes des visiteurs étant très floutées, fantomatiques ; d’autre part, je conservais encore bien les couleurs du crépuscule (une pose plus longue aurait fini par surexposer le ciel).


Pose longue manuelle

30 s est généralement le temps de pose maximal autorisé par les boîtiers photo. Au-delà, il faut utiliser soit un intervallomètre (une sorte de petite télécommande filaire qui gère les temps de pose de manière plus poussée), soit le mode « Bulb » de l’appareil photo (qui permet de garder le doigt sur le déclencheur pendant la durée de son choix). Sans commande filaire ni trépied, il est difficile de ne pas faire bouger l’appareil en pressant le déclencheur (voir aussi page 21).



Côté sensibilité, mon appareil, un Nikon D200, ne supportait pas très bien la montée en ISO, ni les photos de nuit. Le bruit numérique a tendance à vite apparaître dans ces conditions. C’est pourquoi j’ai choisi de conserver une sensibilité basse, à 125 ISO (voir page 17).

Pour compenser le manque de sensibilité, je devais ouvrir le diaphragme de mon objectif à son maximum (f/2,8), ce qui n’était pas idéal pour obtenir une grande profondeur de champ (voir page 22). J’ai choisi, bien sûr, de faire la mise au point sur le Taj Mahal.

Grâce à ces réglages d’exposition, les mouvements des visiteurs sont devenus presque transparents, ce qui suggère bien le mouvement et confère à mon image un effet fantomatique très original.

Pourquoi une telle composition ?

En ce qui concerne ma composition, j’ai choisi de profiter du banc où sont assis certains visiteurs pour donner un sens de lecture à mon image : on devine immédiatement que les visiteurs s’y placent (à la droite du cadre) pour admirer le Taj Mahal (à gauche du cadre).

J’ai respecté la règle des tiers en plaçant le mausolée du Taj Mahal et le banc sur la ligne de tiers horizontale inférieure. De cette manière, le ciel prend à peu près les deux tiers de l’image. J’ai fait ce choix pour privilégier les belles couleurs du ciel au crépuscule plutôt que le pavage marbré du sol qui, bien que somptueux, n’était pas très intéressant dans mon image.

Par ailleurs, le cadrage en légère contre-plongée depuis la terrasse en marbre où est posé mon appareil (c’est-à-dire vers le haut), m’a permis de placer les silhouettes des visiteurs sur un arrière-plan de ciel, ce qui les a rendus très lisibles. Les mêmes silhouettes sur un arrière-plan d’arbres ou de bâtiments auraient été difficiles à distinguer et auraient brouillé l’image.

Enfin, le cadrage en contre-plongée confère toujours du dynamisme à l’image, surtout lorsqu’il est combiné à l’utilisation d’un objectif grand-angle, comme ici.

J’aime beaucoup cette photographie, notamment en raison de ses contraintes qui ont mobilisé ma créativité et m’ont permis de sortir ma propre image, originale, marquée par mon style.


La contrainte fait la liberté

En photo, on pourrait souvent se plaindre de ne pas avoir le bon matériel ou les bonnes conditions de lumière au bon moment. Pourtant, ce type de difficultés nous pousse à changer notre point de vue et à construire des images dont la composition n’était pas évidente au départ. Au final, cette créativité forcée est une grande source de progression.



J’aime aussi cette image pour l’histoire qu’elle raconte. Tout d’abord, les silhouettes fantomatiques en font, certes, une photo très originale du Taj Mahal, qui a pourtant été photographié des millions de fois, mais elles se font aussi l’écho de la portée symbolique du bâtiment. Il s’agit en effet d’un mausolée de marbre qui représentait l’amour éternel de l’empereur moghol Shâh Jahân envers son épouse Arjumand Bânu Begam, décédée avant lui. Les couleurs mettent bien en valeur l’édifice, qui est une ode à l’amour. Le bâtiment est de couleur blanche mais, avec le soleil couchant, il se pare de belles couleurs chaudes enveloppées par le bleu nuit du crépuscule. Ces très belles couleurs, romantiques, correspondent bien à l’histoire de ce complexe architectural unique au monde.

Et si c’était à refaire ?

Si c’était à refaire aujourd’hui, avec un peu plus d’expérience, je modifierais trois points en particulier.

•Je choisirais une ouverture plus petite que f/2,8, pour assurer une meilleure netteté du Taj Mahal. J’ouvrirais sans doute à f/5,6 (pas beaucoup plus car, d’une part, je souhaite conserver une faible profondeur de champ pour flouter les visiteurs et le premier plan et, d’autre part, le manque de lumière évoqué précédemment m’empêche de choisir une ouverture trop petite).

•J’augmenterais légèrement la sensibilité pour gagner en luminosité (je rappelle que mon D200 n’avait pas une gestion du bruit exceptionnelle lors de la montée en ISO).

•Enfin, je corrigerais la déformation optique au post-traitement, ce que je ne savais pas faire à l’époque. La déformation due au grand-angle (voir page 7) est nettement visible sur la gauche du Taj Mahal où la tour semble pencher comme celle de Pise, alors que, dans la réalité, elle est parfaitement droite. Il est bien sûr toujours possible de le corriger dans un logiciel de post-traitement.


CHAPITRE 3

S’attacher à la composition et à la mise en scène

En apprenant à soigner vos compositions et vos cadrages, vous pourrez mettre en valeur vos sujets et guider le regard des spectateurs vers le véritable sujet de vos images. Réfléchir et construire vos photos pas à pas vous apportera beaucoup de plaisir dans votre pratique photographique.
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Coulisse 9 – Feuille morte et reflets d’automne [image: Image]

Je vous encourage à observer votre environnement quotidien et à exercer votre œil même dans les situations les plus banales. Savoir repérer et jouer avec les couleurs fait souvent la différence entre une image banale et une image qui interpelle le regard. Il y a des trésors photogéniques au coin de votre rue !

Ainsi, en sortant de chez moi un dimanche matin d’automne, j’ai repéré une feuille morte toute jaune, esseulée dans une toute petite flaque d’eau et qui contrastait joliment avec le sombre de l’asphalte.


Points abordés

•La photographie du quotidien – observer et repérer les éléments visuels, comme la couleur et les reflets.

•La macrophotographie.

•La composition, le cadrage – exercer son œil.



Matériel

Nikon D3s (plein format)

Sigma 105 mm macro f/2,8

Infos EXIF

105 mm macro

1/50 s

f/8

400 ISO
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Pourquoi une telle composition ?

Je suis sorti ce jour-là uniquement avec mon matériel de macrophotographie dans l’espoir de faire des images de quelques insectes. Je n’avais donc que mon objectif 105 mm macro pour photographier cette scène. Or, en macro, la profondeur de champ est naturellement très réduite. Par ailleurs, l’utilisation de longues focales (même en dehors de la macrophotographie) entraîne un effet de compression de l’image qui réduit naturellement la profondeur de champ (voir page 22). Je cumulais donc deux raisons d’avoir une grande zone de flou dans mon image.

Problèmes rencontrés

Le réflexe, lorsque l’on photographie une feuille à terre, c’est de prendre le cliché depuis notre point de vue naturel, en plongée au-dessus de la feuille. Or, celle-ci se trouvant au même niveau que le sol, il n’y a qu’un seul plan dans l’image, ce qui la rend plate.

De plus, la petite flaque d’eau reflète la lumière venant du ciel (on peut distinguer le ciel bleu et les branches sombres dans l’eau), ce qui tend à brouiller la lisibilité de la feuille jaune.

Solution

Pour rendre la photo moins plate, j’ai placé mon appareil photo au niveau du sol et j’ai cherché un angle dans lequel la feuille aurait davantage de volume.

Grâce à ce nouveau positionnement, on distingue maintenant qu’une partie de la feuille est immergée dans l’eau et que l’autre en ressort en partie. Grâce à cette astuce, la feuille prend visuellement du volume, ce qui rend la photo plus intéressante.


Changez de point de vue

Il ne faut pas hésiter à bouger autour de votre sujet pour chercher d’autres angles de cadrage. Une fois que vous aurez acquis ce réflexe indispensable, vous progresserez d’un grand bond.



Ensuite, je me suis déplacé de manière à placer la feuille dans une zone sans reflet. En la positionnant de cette manière, j’obtiens deux avantages :

•la feuille (mon sujet principal) et sa couleur vive restent très lisibles ;

•les reflets entourant le sujet forment un cadre qui dirige le regard du spectateur. Ces reflets étant bleutés, ils composent une jolie palette de touches de couleurs qui donne du style à l’image.

J’ai alors placé la feuille sur le tiers gauche de mon image. Suivre la règle des tiers permet d’éviter de centrer le sujet dans le cadre, ce qui manque généralement de dynamisme (voir page 27). En plaçant le sujet à cet endroit, mon image a un sens de lecture.

Enfin, j’ai retiré une autre feuille morte que l’on distinguait dans un coin de mon cadre. Sa présence gênait à la fois l’équilibre épuré de ma composition et le contraste entre les couleurs sombres de la route et le jaune de la feuille.

Concernant l’ouverture, j’ai choisi un réglage relativement réduit (f/8) pour m’assurer de ne pas plonger une partie de la feuille dans la zone de flou artistique. On peut ainsi s’apercevoir que seul un tiers de l’image est net, les deux autres tiers (en haut et en bas de l’image) étant flous. Choisir une grande ouverture aurait encore accentué cet effet (voir pages 14 et 22).

Et si c’était à refaire ?

Avec un peu de recul, je pense que j’aurais dû zoomer davantage afin que la feuille prenne un peu plus de place dans l’image. Au passage, cela m’aurait permis de sortir du cadre le morceau de goudron sec en haut à droite. Évidemment, il me suffirait de jouer un petit peu avec le recadrage au post-traitement pour régler ce problème !





Coulisse 10 – Oxygène, Saint-Coulomb, Bretagne [image: Image]

Alors que j’étais à la plage en famille sur la côte bretonne, je me suis mis à la recherche de petits détails à photographier dans les rochers. C’est là que j’ai remarqué une flaque d’eau de mer dans les rochers. Quelques algues y dévoilaient de jolies couleurs et quelques bulles d’air emprisonnées… C’était une belle occasion de réaliser une image purement graphique !


Points abordés

•L’abstraction.

•La photographie du quotidien – observer et repérer les éléments visuels, comme les détails, la couleur et le graphisme.

•La composition, le cadrage.



Matériel

Fuji X-E1 (hybride)

Fujinon XF 18-55 mm f/2,8-4

Infos EXIF

55 mm (équivalent 82 mm en plein format)

1/250 s

f/5,6

400 ISO

[image: Image]

Pourquoi une telle composition ?

Mon idée était de faire des images très graphiques qui joueraient sur la symétrie, les motifs, les couleurs, les jeux d’ombre et de lumière, un peu à la manière des peintres abstraits mais à une différence près : je ne créais pas une scène, je capturais la réalité. Ce que je photographiais existait vraiment, je choisissais simplement de concentrer le regard sur des détails en travaillant mes cadrages.


Les détails, ça compte !

Apprendre à observer autour de soi et à photographier des détails est un excellent exercice, ludique et intéressant, pour réaliser des images purement graphiques et apprendre à regarder autrement ce qui nous entoure.



La flaque d’eau de mer dans les rochers qui a attiré mon attention faisait moins de 1 m de long sur 50 cm de large au maximum.

Il y avait beaucoup de flaques dans les rochers mais celle-ci m’a interpellé davantage que les autres pour trois raisons :

•la forte démarcation entre l’ombre et la lumière ;

•la forme « peignée » des algues qui leur donnait du mouvement ;

•les bulles d’air emprisonnées qui apportaient de la texture, du mouvement, du volume et une touche d’originalité.

Problème rencontré

J’ai d’abord pris une photo basique pour vérifier que ce que je voyais à l’œil nu rendrait quelque chose en photographie (voir ci-après). Il est en effet parfois difficile de restituer en image ce que notre cerveau remarque ou interprète. Nous avons tous vécu ces frustrations photographiques où un sujet qui nous a enthousiasmés se retrouve visuellement fade sur une image sans intérêt…

[image: Image]

Cette photo m’a confirmé que le graphisme de ces algues était intéressant. En revanche, il allait me falloir travailler le cadrage : les rochers devaient disparaître de ma composition car ils n’apportaient rien d’autre que de la distraction.

[image: Image]

J’ai donc décidé de tourner autour de la flaque pour trouver un autre angle de vue mais le résultat était encore moins intéressant (voir page précédente en bas) ! Rien n’accroche l’œil, tout simplement. Si vous observez bien, à la différence de la première image, les algues, dans cet autre recoin de la flaque, sont disposées dans tous les sens, les bulles sont clairsemées et il y a trop de motifs différents à regarder : le regard se perd entre la texture des rochers, l’aspect des algues et la grande zone d’ombre.

J’ai alors choisi de revenir à ma première position pour y soigner mon cadrage.

Solution

Cette fois-ci, à la différence de la première image, j’ai zoomé pour isoler les motifs intéressants : j’ai cadré uniquement les algues « peignées » et leurs bulles. Ensuite, j’ai basculé mon appareil photo afin que l’ombre couvre la moitié de l’image en diagonale, du bas à gauche jusqu’en haut à droite. Cela constituait déjà un premier élément graphique. Imaginez la même image avec une ombre qui ne couvrirait que le tiers ou le quart de l’image, de manière verticale ou horizontale. Le rendu ne serait pas du tout le même. La diagonale amène du mouvement. Les algues, à peu près parallèles aux lignes horizontales du cadre, dirigent notre regard de droite à gauche, vers les bulles qui, elles, se retrouvent à peu près au milieu de la composition.

Il faut aussi remarquer les différences de teintes de couleurs, dues à la différence entre les zones ombrées et celles baignées de soleil. Dans la partie gauche de l’image, à l’ombre, la couleur dominante, froide, est le bleu et se mêle au vert des algues. À droite, le soleil réchauffe les couleurs, le vert des algues et certaines bulles se chargent de nuances jaunes. Plus on s’enfonce vers le fond de la flaque, plus les couleurs sont froides, bleutées. Plus on remonte vers la surface, plus les couleurs se réchauffent et tendent vers le jaune. Cette combinaison de couleurs contribue beaucoup à l’aspect graphique de cette photographie.


Abstraction

Ce qui définit l’art abstrait, c’est de couper le sujet de l’œuvre de tout élément évoquant sa réalité (forme, fonction ou environnement originels). Le résultat fait appel à l’imagination du spectateur qui réinvente mentalement sa propre réalité autour du sujet traité. Ainsi, dans la peinture abstraite, seules des formes ou des couleurs peuvent communiquer des émotions.



Ce que j’aime dans cette photo, c’est que, à l’origine, il s’agit seulement de petites algues agglutinées au fond d’une flaque au creux de rochers. Pourtant, en m’attachant à observer leurs formes et leurs couleurs et en soignant ma composition, j’ai réussi à en faire une image abstraite, graphique, colorée, en mouvement, agréable à l’œil, et intrigante. Le spectateur se pose des questions : de quoi s’agit-il ? Qu’est-ce qui est représenté dans cette image ? S’agit-il d’une photo ou d’une peinture ? Finalement, cette combinaison de formes et de couleurs nous invite à entrer dans un microcosme agréable et étonnant.


Jouez !

Exercez-vous à observer les détails qui vous entourent dès que vous en avez l’occasion : vous verrez, c’est très ludique !




[image: Image]

Voici une autre photographie du même type, réalisée en croisant une poule ! Le fait de zoomer en plongée sur son plumage pour en isoler les motifs permet de casser les repères visuels et l’environnement du sujet. Ainsi, on ne sait plus qu’il s’agit d’une poule et on se concentre uniquement sur l’aspect graphique de cette image : les formes, les motifs, les couleurs.







Coulisse 11 – Les clochers du Pelourinho, Salvador de Bahia, Brésil [image: Image]

En visite au Brésil, j’ai découvert la ville de Salvador de Bahia et son centre historique, dont le fameux quartier Pelourinho. Les maisons y sont anciennes, de style colonial et revêtues de belles couleurs vives et variées.


Points abordés

•La composition dynamique.

•Le cadrage.

•Exercer son œil – repérer les perspectives.



Matériel

Fuji X-E1 (hybride)

Fujinon XF 18-55 mm f/2,8-4

Infos EXIF

46 mm (équivalent 69 mm en plein format)

1/125 s

f/9

200 ISO

[image: Image]

Problème rencontré

Je cherchais à photographier cette architecture caractéristique de la région. Dans la réalité, cette ville est magnifique mais je trouvais difficile de rendre cette beauté et de restituer en image l’ambiance générale car les rues sont plutôt étroites et très chargées en éléments divers (passants, voitures, poubelles, touristes, travaux, etc.).

Cheminement vers la composition finale

Après quelques essais peu satisfaisants, j’ai opté pour la prise de recul. J’ai donc photographié les maisons à distance, en zoomant légèrement pour compresser l’image (n’ayant qu’un objectif 18-55 mm sous la main, le potentiel de zoom était limité). Je me suis collé à un côté de la rue pour distinguer le maximum de maisons de l’autre côté. J’ai bien sûr choisi d’intégrer dans mon cadrage les deux clochers de l’église da Ordem Terceira do Carmo, car ces édifices de style baroque sont caractéristiques des nombreuses églises construites à Salvador de Bahia.

Une fois ces éléments établis, j’ai d’abord tenté un cadrage « droit ». La photo était, hélas, très plate, inintéressante et polluée par les poubelles, voitures et WC de chantiers au premier plan. Le tout donne un ensemble très confus, on ne sait que regarder.


[image: Image]

Sur ce premier essai, on ne sait pas où poser le regard…



J’ai ensuite tenté un cadrage plus dynamique, en incorporant au premier plan les grilles de l’église et les fitas (rubans multicolores caractéristiques que l’on noue autour du poignet avant de faire des vœux) que l’on retrouve un peu partout à Salvador de Bahia. L’idée était d’utiliser la grille comme une ligne de fuite guidant le regard vers les maisons colorées et les clochers au loin. J’ai donc basculé mon cadrage pour obtenir ces perspectives, ce qui me permettait au passage d’intégrer plus de rubans à mon image. En effet, avec un cadrage droit, je ne parvenais pas à cadrer simultanément les clochers au loin et les rubans en grand nombre au premier plan. Basculer mon boîtier m’a permis de résoudre ce problème tout en donnant du dynamisme à l’image.

Puis, ayant repéré que l’un des nombreux Combi Volkswagen de la ville s’approchait, j’ai attendu qu’il passe dans mon cadre pour déclencher. Cette image est déjà un peu plus intéressante mais pas encore réussie à mon goût – les éléments de chantiers (panneaux, WC, barres métalliques) et le fait que la femme à la jupe rouge soit cachée par un poteau brouillent la lisibilité de cette photo.


[image: Image]

La composition est plus intéressante grâce à la perspective mais trop d’éléments bloquent le regard vers les clochers.



Solution

Finalement, j’ai décidé de resserrer mon cadrage sur les maisons colorées et les deux clochers. De cette manière, j’ai isolé les éléments que je souhaitais photographier en me concentrant sur deux choses : les couleurs et le relief de la ville.

En basculant mon appareil photo de 45°, j’ai volontairement placé en bas à gauche les maisons les plus basses de la rue et, en haut à droite du cadre, les deux clochers situés en haut d’une colline. Ainsi, le regard est guidé de gauche à droite et de bas en haut (c’est le sens inverse de la photo précédente qui se lisait de droite à gauche).


Sens de lecture

Il n’y pas de sens de lecture à privilégier, aucun ne guiderait mieux le regard dans l’absolu. Il est nécessaire d’adapter le sens de lecture à chaque scène, à chaque histoire.



Dans la photo précédente, le regard était d’abord attiré par les rubans de couleurs qui le dirigeaient ensuite vers la partie gauche de l’image, le point ultime étant les clochers en haut à gauche. Dans cette nouvelle photo, le regard est guidé dans la progression naturelle de la colline : on regarde d’abord les bâtiments en bas à gauche, situés en bas de la rue (on voit d’ailleurs les petites plaques indiquant les noms de rues), puis on remonte progressivement jusqu’aux clochers, via les maisons à flanc de colline.


Basculer son cadrage

De temps en temps, je m’autorise à basculer mes cadrages, cela permet des compositions dynamiques guidant le regard. Lorsque la ligne d’horizon n’est pas visible, cela n’a rien de gênant. Il ne faut pas abuser de ce type d’effets qui deviendrait vite lassant, mais c’est une astuce de composition à connaître pour se sortir de situations délicates ou peu inspirantes.



Et si c’était à refaire ?

J’ai un seul petit regret : j’aurais pu légèrement me décaler afin que la croix située entre les deux clochers se détache clairement du clocher de droite. Elle est un peu cachée par le clocher en arrière-plan. La qualité d’une photo est toujours supérieure lorsque les éléments qui la constituent sont bien lisibles.





Coulisse 12 – Au fil du canal [image: Image]

Le canal de Nantes à Brest passe dans ma commune. Je vais de temps en temps y faire mon footing et mon œil de photographe ne cesse d’observer et d’y capter des images potentielles. Ce qui saute généralement aux yeux le long de ce type de voie d’eau, c’est la symétrie des arbres qui longent les rives. Ils sont plantés à intervalles réguliers et se reflètent dans les eaux calmes du canal.


Points abordés

•La photographie du quotidien – observer et repérer les éléments visuels graphiques, comme la symétrie.

•Composer pour rendre ce graphisme.

•Les reflets.

•La pose longue.

•Le choix du noir et blanc.



Matériel

Nikon D3s (reflex)

Sigma 24-70 mm f/2,8

Infos EXIF

31 mm

13 s

f/10

800 ISO

Filtre de densité neutre (ND1000)

[image: Image]

Problèmes rencontrés

Je souhaitais composer une image très symétrique et cela n’est pas facile. J’ai opté pour le format carré car il m’a semblé particulièrement adapté à cet usage, d’autant plus que c’est un format que j’affectionne beaucoup. Je trouve qu’il concentre le regard et qu’il force à soigner ses cadrages.

Par ailleurs, faire une photo de l’eau en mouvement d’où émanent une intemporalité et une tranquillité exige d’apprivoiser le relief sur l’eau (vaguelettes dues au vent, feuilles mortes, etc.). J’ai donc fait le choix d’une pose longue. De cette manière, l’eau est bien lisse, ce qui restitue parfaitement la sérénité du lieu et rend même le reflet plus lisible. Au final, grâce à la pose longue, les feuilles glissant sur l’eau créent des traces claires qui donnent du mouvement à cette eau lisse. Ce n’est pas quelque chose que j’avais anticipé, mais ce résultat me plaît bien.

Comme il y a beaucoup d’éléments dans ce paysage, il me fallait éviter que le regard soit détourné du sujet principal : les arbres, le chemin et le canal. J’ai choisi de me lever tôt pour que le brouillard matinal couvre les champs et les arbres à l’arrière-plan. La sensation de sérénité émanant du lieu est même renforcée.

Pourquoi une telle composition ?

Pour faire valoir la symétrie du lieu, le principe de cette composition est de jouer avec les lignes verticales des troncs d’arbres et les lignes horizontales du chemin, des haies et des berges.

Pour commencer, j’ai installé mon boîtier sur un trépied et positionné le tout à l’endroit « parfait », c’est-à-dire exactement en face d’un arbre et à distance équivalente de deux autres qui l’entourent. La distance entre les bords de l’image et les arbres doit, en outre, être équivalente à gauche comme à droite du cadre.

J’ai également joué avec la bague de zoom de mon objectif pour choisir la bonne focale, c’est-à-dire celle qui me permet de voir suffisamment large pour cadrer plusieurs arbres et leur reflet, tout en n’entraînant pas de déformation optique qui casserait ma recherche de symétrie.

Ensuite, j’ai souhaité placer le chemin exactement au centre de l’image mais je me suis rendu compte que les feuilles des arbres étaient alors trop coupées. J’ai donc abaissé cette ligne formée par le chemin. Quitte à couper des feuilles quelque part, autant que ce soit celles du reflet…


À savoir

Le grand-angle a tendance à déformer l’image sur les bords (voir page 7).



[image: Image]

Comme pour la photo du barrage (voir page 36), j’ai équipé mon objectif d’un filtre de densité neutre ND1000 et utilisé un intervallomètre pour réaliser une pose longue de 13 s.

Enfin, après la prise de vue, j’ai décidé de développer cette image en noir et blanc dans Lightroom afin de lui donner une dimension intemporelle (on ne sait pas bien à quelle saison cette photo a été prise alors que, en couleurs, on s’en rend compte immédiatement).

Lors du post-traitement, j’ai par ailleurs volontairement éclairci les couleurs jaunes pour les rendre très claires (comme le petit chemin et certaines feuilles) et j’ai beaucoup contrasté le tout afin d’avoir un noir et blanc bien net et donc dynamique.





Coulisse 13 – Retour au port, Santo Antão, Cap-Vert [image: Image]

Au cours d’une longue randonnée sur les sentiers montagneux de la côte nord de l’île de Santo Antão, au Cap-Vert, je suis arrivé dans un petit village. Positionné en surplomb d’un petit port naturel, j’ai observé une scène de vie colorée par les heures dorées de la fin de journée.

Des barques de pêcheurs sont rentrées peu à peu au port et des villageois, adultes comme enfants, sont venus à leur rencontre pour les aider à accoster puis à tirer les embarcations à terre.


Points abordés

•La photographie du quotidien – observer et repérer les éléments graphiques.

•La composition, le cadrage.

•La patience, attendre le bon moment.

•Raconter une histoire.

•Ne pas abuser du zoom.



Matériel

Fuji X-E1 (hybride)

Fujinon XF 18-55 mm f/2,8-4

Infos EXIF

48 mm (équivalent 72 mm en plein format)

1/500 s

f/10

400 ISO

[image: Image]

Problèmes rencontrés

Étant situé à distance de la scène, il n’était pas évident de réaliser un cliché intéressant. Tout d’abord, l’utilisation d’une longue focale pour rompre l’éloignement peut conduire à une image plate (l’effet de compression aplatit les reliefs). Ensuite, quand la scène se déroule à distance, il est difficile de positionner les sujets en mouvement (ici, les pêcheurs) dans une telle composition. La narration de l’histoire est donc compliquée à mettre en place.

Enfin, je me trouvais sur un point de vue surplombant où convergent naturellement les voyageurs empruntant ce parcours. J’avais envie de réaliser une photo un peu différente de celles de mes contemporains, et c’était un petit défi personnel que de la réussir !

Cheminement vers la composition finale

J’ai d’abord réalisé une image qui inclut les pêcheurs et leur environnement spectaculaire (voir ci-après). Le cadrage est vertical afin de couvrir un maximum d’éléments du champ visuel.

N’ayant emporté avec moi qu’un objectif 18-55 mm (équivalent 27-82 mm en plein format), j’ai utilisé la plus petite focale, c’est-à-dire le 18 mm, pour obtenir l’angle de vue le plus large possible.

J’ai choisi une petite ouverture (f/13) pour obtenir une grande profondeur de champ. De cette façon, le premier plan comme les montagnes au fond de l’image sont nets.

J’aime bien cette première photo qui reflète l’ambiance et le décor de la scène à laquelle j’ai assisté. Mais elle est très classique. Les éléments qui la composent sont distants les uns des autres et il n’y pas de sujet clair. Il s’agit juste d’une vue d’ensemble sans recherche particulière dans la composition.

Faire une vue d’ensemble n’a rien de médiocre en soit, mais tout le monde peut faire cette photo et j’avais envie de réaliser une image un peu différente, plus graphique, qui jouerait sur la disposition des éléments et sur les couleurs.

J’ai alors pris le parti de resserrer le cadrage en zoomant aux environs de 50 mm (voir page 92). Pour être précis, je n’ai pas choisi délibérément de mettre la bague d’ouverture de mon objectif sur 48 mm. J’ai simplement placé mon œil devant le viseur et ajusté mon zoom jusqu’à obtenir un cadrage qui me convenait.


[image: Image]

J'ai d'abord réalisé une vue d'ensemble.



[image: Image]

Pour jouer avec les couleurs, j’ai choisi de composer mon image avec à peu près une moitié de mer et une moitié de terre.

La photo n’est pas ratée, mais elle n’est pas très intéressante non plus. En effet, on ne comprend pas bien ce que font les personnes à terre. On ne sait pas si elles attendent le bateau ou si elles se promènent simplement sur la côte. Concernant la barque à moteur, on ignore si elle quitte le port ou si elle en revient. Enfin, un grand espace vide sépare les deux groupes de personnes en une sorte de diagonale d’eau de mer sans grand intérêt. Au final, les couleurs sont jolies mais l’image n’est pas très lisible.

Solution

J’ai donc décidé de conserver un cadrage serré afin de mieux distinguer les villageois et leur rôle, d’équilibrer la photo entre terre et mer et de mettre en valeur le contraste des couleurs et des matières.

C’est ainsi que je me suis arrangé pour que les rochers partent à peu près du coin en bas à gauche jusqu’au coin en haut à droite de mon image. Cette disposition, combinée aux différences de couleurs et de textures entre les deux parties de l’image, apporte immédiatement une dimension graphique à l’image. Ce cadrage commence à devenir intéressant.

Côté réglages, j’ai choisi une petite ouverture (f/10) afin d’assurer une grande profondeur de champ et d’obtenir une image nette d’un bout du cadre à l’autre. La vitesse de 1/500 s, plutôt rapide, assure de figer les hommes en mouvement. Enfin, pour avoir le luxe d’associer une grande profondeur de champ à une vitesse plutôt rapide, j’ai dû augmenter la sensibilité de mon capteur à 400 ISO (voir page 17).

Avant de déclencher, j’ai attendu que les villageois, qui marchaient d’un pas rapide vers l’embarcation prête à accoster, soient tous distincts les uns des autres afin de garantir la lisibilité de l’image.

Mais ce n’est pas fini ! Il me fallait également prendre en compte leurs ombres. En effet, avec trop d’ombres s’entremêlant ou coupées par le cadrage, ma photo aurait perdu en clarté à cause du fouillis et de la surcharge visuelle.

Enfin, remarquez que la partie basse du corps du jeune homme le plus proche de l’embarcation se trouve sur un arrière-plan de rochers et la partie haute sur fond de mer. Cette disposition permet de détacher le personnage de son arrière-plan et de distinguer les distances et les textures, ce qui apporte du volume à l’image compressée par l’utilisation d’une longue focale (voir page 8).


L’abus du zoom est dangereux pour le volume

N’abusez pas du zoom avec les longues focales ! En effet, ces dernières ont pour effet de compresser l’image et ses perspectives, c’est-à-dire à écraser les volumes et à aplatir visuellement la photographie dont tous les éléments semblent alors se trouver sur un seul plan. L’image semble fade, peu intéressante et sans profondeur. Sur un portrait, cela peut donner un effet grossissant à un visage (en donnant, par exemple, l’illusion d’un double menton ou d’un visage plus épais que dans la réalité).



Enfin, contrairement au cadrage précédent, j’ai attendu que la barque soit plus proche des hommes à terre (l’un des pêcheurs à déjà lancé ses amarres en direction de ses compagnons). La barque et ses passagers se dirigent vers les rochers à droite, alors que les hommes à terre se dirigent vers la barque à gauche. L’image est donc immédiatement lisible et son histoire compréhensible.





Coulisse 14 – Le Louvre, entre tradition et modernité [image: Image]

Lors d’une balade en fin de journée autour du Louvre, à Paris, je me suis laissé séduire par la splendeur de l’ancien palais. Avec la grande pyramide de verre et de métal située dans la cour extérieure du château, la rencontre entre architectures ancienne et moderne constitue un contraste saisissant et très réussi.

Afin de capturer ce symbole d’intemporalité, j’ai joué avec les reflets – un moyen toujours efficace de stimuler sa créativité en photographie.


Points abordés

•La composition, le cadrage.

•Les reflets.



Matériel

Nikon D200

Tamron 17-50 mm f/2,8

Infos EXIF

50 mm (équivalent 75 mm en plein format)

1/250 s

f/2,8

100 ISO

[image: Image]

Problèmes rencontrés

Lieu touristique mondialement connu, la fréquentation du musée est très importante. Il y a du monde partout et tout le temps… C’est une situation compliquée pour les photographes qui ont peine à soigner leur cadrage sans qu’une ou plusieurs personnes ne passent devant l’objectif.

Par ailleurs, ce lieu a été tellement photographié qu’il est difficile de ne pas faire la même image que tout le monde.

Solution

Pour varier de la sempiternelle vue d’ensemble et mettre en valeur l’incroyable travail de sculpture sur les façades du palais, j’ai cherché à isoler certains éléments du décor et à composer une image dynamique.

Après avoir recherché un angle intéressant à travers mon viseur, sans déclencher, j’ai décidé de jouer avec les reflets dans la pyramide. C’est un bon moyen d’illustrer l’alliance de modernité et de tradition présente dans l’architecture somptueuse et chargée d’histoire de cette cour du Louvre. C’est aussi, symboliquement, l’illustration du lien entre les époques que nous offre ce musée en présentant aux générations actuelles l’histoire de leurs générations passées.

Pourquoi une telle composition ?

Pour commencer, j’ai choisi de photographier une partie de la façade éclairée par les rayons du soleil (la scène se passait en fin de journée et le reste du bâtiment était déjà plongé dans l’ombre). Puis il m’a fallu essayer plusieurs types de cadrages dans mon viseur afin de trouver le bon angle de prise de vue. J’ai ainsi réglé mon objectif 17-50 mm jusqu’à sa focale maximale de 50 mm, de manière à zoomer et donc à isoler mon sujet de son environnement.

Puis, je me suis approché des vitres de la pyramide afin d’y capter le reflet du bâtiment. Grâce à la paroi oblique, l’angle du reflet était intéressant : cassant l’aspect rectiligne et imposant de la façade, il déconstruit les perspectives habituelles. J’aime ce type de jeu visuel car il interpelle le regard et oblige le spectateur à regarder les choses d’une nouvelle manière.

Pour renforcer cet effet de déséquilibre volontaire, j’ai basculé légèrement mon appareil pour plusieurs raisons :

•dynamiser la composition : il ne faut pas abuser de cette technique, mais elle est efficace ;

•capter plus de reflet : si j’étais resté sur un cadrage droit, je n’en aurais capté qu’une partie (probablement sans la cheminée), ce qui l’aurait rendu moins lisible car il aurait juste constitué une masse sombre ;

•amplifier la forme de triangle créée par la pyramide. En basculant mon cadrage, cette forme se retrouve dans plusieurs zones de l’image, comme un motif redondant (voir image ci-dessous). Évidemment, le spectateur ne remarque pas forcément ces formes mais elles contribuent à un ensemble visuel graphiquement élaboré et équilibré.

[image: Image]

Enfin, j’ai essayé de se faire toucher le bâtiment et son reflet au niveau du fronton [image: Image], comme pour assurer une ligne continue entre le vrai bâtiment et son reflet. Mais, contrairement à ce que j’imaginais, le résultat était raté car tout semblait se trouver sur un seul et même plan. L’image perdait en relief. C’est pourquoi, en séparant d’un léger espace le palais du Louvre et la pyramide, ma photo a gagné en volume.

[image: Image]

Et si c’était à refaire ?

Cette photo date d’il y a quelques années. Si je devais la refaire avec un peu plus d’expérience, je m’arrangerais pour que la cheminée  [image: Image] ne soit pas tronquée.

Je me suis concentré sur la manière de couper la statue située dans l’angle du croisement avec la pyramide [image: Image]. Elle est bien cachée, certes, mais en photographie tous les détails comptent ! Je voulais m’assurer que la manière dont la pyramide coupe cette statue ne soit pas négligée. Ainsi, je me suis arrangé pour que l’œil de la statue ne soit pas coupé et qu’aucun élément partiellement tronqué n’apparaisse. Cela peut paraître étonnant d’aller si loin dans les détails, mais j’ai préféré cacher l’œil de droite derrière la pyramide plutôt que de le laisser apparaître partiellement coupé par celle-ci. J’ai fait de même avec la bouche et le nez.

Pourtant, en me concentrant sur cette partie, j’en ai oublié une autre ! C’est une erreur très courante en photographie qui peut arriver à tout le monde. À un cheveu près, ma cheminée n’était pas tronquée et cela aurait donné une image plus aboutie… Dommage !


Soyez précis

Des éléments tronqués de manière hasardeuse auraient apporté de l’imprécision, perturbant ainsi l’effet graphique recherché et laissant une impression de manque de maîtrise.







Coulisse 15 – Et la lumière fut, gare de Montparnasse, Paris [image: Image]

Alors que je me dirigeais vers le quai de mon train en gare de Montparnasse, à Paris, j’ai repéré que des rayons de lumière traversaient le toit jusqu’à la voie ferrée du quai voisin. Dans la frénésie d’une gare et l’urgence d’une journée bien remplie, la nature se rappelait aux voyageurs dans une lumière poétique… N’ayant pas d’appareil photo avec moi, j’ai décidé d’utiliser mon Smartphone pour capter ce beau moment avec réactivité.


Points abordés

•La photo de rue (ou street photo).

•La photographie du quotidien – observer et repérer les éléments graphiques, comme les lignes et la lumière.

•Les perspectives et les lignes de fuite.

•Sous-exposer pour renforcer l’effet de lumière de la scène.

•La patience, déclencher au bon moment.

•La composition, le cadrage.



Matériel

Smartphone LG G4

Infos EXIF

4,42 mm (équivalent 36 mm en plein format)

1/60 s

f/1,8

100 ISO

[image: Image]

Problèmes rencontrés

La lumière était belle, mais il me fallait trouver un angle de vue intéressant pour en faire mon sujet principal. Dans une gare et à l’heure d’embarquer dans les wagons, les distractions visuelles sont très nombreuses : la foule des voyageurs qui passent devant l’objectif, les nombreux panneaux d’indications, les écrans publicitaires lumineux, etc. Par ailleurs, j’étais pressé car il me restait peu de temps avant que mon train ne parte.

Solution

J’ai décidé de prendre le risque de manquer mon train en m’arrêtant faire ma photo plutôt que de maintenir mon pas de course, mais il faut savoir saisir sa chance ! Il y a des scènes photogéniques qu’il ne faut pas manquer, au risque de ne plus jamais les revoir… surtout en photo de rue !

Ainsi, tout en sortant le Smartphone de ma poche, je cherchais un bon angle de cadrage, car je manquais de temps.

J’ai décidé de m’attacher aux lignes de fuite et aux perspectives structurant cette scène afin de mettre en valeur la lumière.

Pourquoi une telle composition ?

Je me suis placé tout au début du quai, près du heurtoir des trains. Mon idée était de profiter des lignes formées par les rails et les poutres en béton du plafond pour créer des lignes de fuite intéressantes.


Fuite de lignes

Les lignes de fuite sont des lignes qui paraissent larges au premier plan, puis s’affinent au fur et à mesure qu’elles s’enfoncent dans l’image. C’est un moyen idéal d’apporter de la perspective à une photo, qui prend ainsi du relief et de la profondeur (voir page 22).



Tenant mon téléphone à bout de bras pour abaisser le point de vue au plus proche des rails (ce qui accentue le fait qu’ils soient larges au premier plan avant de s’affiner en s’enfonçant dans l’image), j’ai ensuite décalé mon cadre vers la gauche afin que les rails prennent toute la place en occupant ma composition de gauche à droite. Ainsi, toutes les lignes de fuite créées par les rails, les poutres du plafond, les trottoirs et même par la foule convergent vers le même endroit (que l’on appelle le « point de fuite »), et dirigent le regard vers le fond de la voie ferrée, évoquant au spectateur le départ vers une destination inconnue…


[image: Image]

Lorsque l’on observe bien la scène, les lignes de fuite sont très nombreuses. Il me fallait absolument en profiter pour faire une image.



Cette scène est composée d’un grand nombre de lignes qui la rendent graphiquement intéressante (voir ci-dessus). Celles que je viens d’évoquer tout d’abord, mais également :

•les lignes verticales des colonnes de béton sur la gauche ;

•les lignes horizontales d’autres poutres au plafond ;

•les lignes de séparation des blocs de granit des trottoirs ;

•les lignes horizontales des traverses de rails ;

•les lignes verticales et horizontales des fenêtres sur le quai de gauche,

•et les rayons de lumière qui viennent occuper la scène sous forme de lignes obliques aux largeurs croissantes.

J’ai centré verticalement le point de fuite et les voyageurs dans mon cadre. Je souhaitais donner de l’importance au plafond, en raison des lignes des poutres et, surtout, de la lumière, mais aussi à la voie ferrée qui crée cette perspective. Le fait de laisser autant d’espace en haut et en bas permet un jeu de symétrie intéressant entre les lignes de fuite.

Ensuite, j’ai laissé mon Smartphone calculer automatiquement l’exposition. J’ai alors choisi de corriger ses réglages en abaissant la sensibilité à 100 ISO (de mémoire, elle était au départ de 400 ISO car il faisait plutôt sombre dans la gare). De cette manière, j’ai volontairement sous-exposé pour mettre en valeur les rayons de lumière et pour qu’ils prennent plus d’importance que le reste de la scène. Ainsi, le fait qu’ils percent l’atmosphère sombre de la gare est renforcé.


Sous-exposition volontaire

En comparant avec la coulisse 3, « Lumière de cathédrale en sous-bois » (voir page 44), vous verrez qu’une même technique, ici la sous-exposition volontaire, peut servir des situations radicalement différentes.

Alors que, dans la forêt, la sous-exposition apportait une dimension mystique à l’image en renforçant le contraste entre les rayons de lumière et la pénombre des sous-bois, il s’agit ici, dans un cadre urbain, d’attirer l’attention sur la géométrie et le graphisme de la scène.

Pensez à adapter les techniques à vos propres situations, vous serez surpris qu’elles racontent des choses aussi différentes !



Une fois mon cadre clairement défini, j’ai attendu pour déclencher à un moment qui ne couperait pas les voyageurs de droite de manière gênante afin de ne pas détourner le regard du vrai sujet de cette image : la lumière. Il ne fallait cependant pas trop attendre si je voulais conserver un voyageur sur le quai de gauche… Voyant qu’il allait bientôt sortir de mon cadre, j’ai déclenché à un moment qui tronquait le voyageur de droite, mais de manière peu gênante (l’aviez-vous même remarqué ?) : on ne distingue plus que sa main tenant une valise. Le manteau et la valise sont sombres, ils n’attirent donc pas trop l’attention. Au final, cet accessoire de voyageur contribue même à la narration.

Les perspectives formées par les nombreuses lignes de la scène permettent un jeu de ping-pong avec le regard du spectateur : celui-ci est d’abord entraîné vers le fond de l’image en suivant les rails, puis revient vers le premier plan en suivant la lumière (voir ci-après).

Au post-traitement, j’ai refroidi la température de couleur afin d’obtenir une teinte plus réaliste. Mon téléphone avait sorti une photo plus jaune et peu flatteuse. La douceur des rayons du soleil contraste avec l’aspect brut des murs en béton et des rails en acier, nous faisant ainsi voir cette gare peu gracieuse sous un nouveau jour… C’est tout l’intérêt de la photo de rue.


[image: Image]

Grâce aux nombreuses lignes de fuite, le regard du spectateur est d’abord dirigé par les rails vers le fond de l’image, avant de revenir vers les rayons de lumière.




La photo de rue

Aussi appelée « street photo », il s’agit de l’art d’observer le quotidien citadin pour en ramener des clichés témoignant de moments fugaces que l’on ne prend plus le temps de voir. Un instant cocasse, l’absurdité de certaines situations, une attitude, un sourire, une architecture très graphique ou un jeu de lumières étonnant, tout est bon pour aiguiser son regard et affûter son sens de la composition.



Bien sûr, la qualité d’image est moindre qu’avec mon appareil photo habituel. On peut voir que l’image est bruitée (voir page 18) et que la plage dynamique n’est pas extraordinaire (le cliché manque de détails dans ses zones les plus sombres et les plus claires). Pourtant, le principal, c’est de prendre du plaisir à observer et à capturer des instants de vie que la plupart des gens ne voient même pas, absorbés dans leur quotidien. Le plaisir de créer une image en soignant sa composition reste le même, quel que soit l’outil utilisé.


Gardez les yeux ouverts

Ouvrez les yeux, exercez votre regard en toute situation, c’est un excellent moyen de progresser en photographie… et de voir la vie autrement ! Lorsque vous ne disposez pas de quoi prendre une photo, faites des photos mentales, cela affûtera votre œil et votre sens du cadrage.



Et si c’était à refaire ?

Si j’avais eu du temps devant moi, j’aurais adoré patienter jusqu’à ce qu’un train entre dans le cadre par le fond pour compléter la scène ! J’aurais déclenché juste avant qu’il ne traverse et ne coupe les rayons de lumière.


CHAPITRE 4

Raconter une histoire

Apprendre la narration photographique vous permettra de faire de vos images de véritables histoires visuelles. En leur donnant du sens, vous parlerez un langage photographique qui rendra vos images plus fortes.

[image: Image]





Coulisse 16 – São Pedro, Cap-Vert [image: Image]

En attendant mon vol de retour vers la France, je me suis baladé dans le village de São Pedro, situé à 1 km du bout de la piste de l’aéroport de l’île de São Vicente, au Cap-Vert. Un pêcheur m’a invité à déjeuner chez lui et m’a préparé un délicieux poisson frais. Sa maison était située directement sur la plage. Depuis la porte d’entrée, on apercevait un paysage typique du Cap-Vert : le sable doré, une eau allant du turquoise au bleu profond, des barques de pêcheurs très colorées sur la plage comme au large, un fil pour sécher le linge, etc.


Points abordés

•La composition : le cadre dans le cadre, la porte ouverte…

•L’intention, raconter une histoire.

•Le point de vue immersif.



Matériel

Fuji X-E1 (hybride)

Fujinon XF 18-55 mm f/2,8-4

Infos EXIF

18 mm (équivalent 27 mm en plein format)

1/500 s

f/13

400 ISO

[image: Image]

Pourquoi une telle composition ?

J’aime faire de la photo immersive car elle plonge les futurs spectateurs au cœur de mon image et restitue l’ambiance précise du moment que je capture.

En plaçant cette plage magnifique dans le cadre de la porte de mon hôte, j’ai exploité un type de composition bien connu : le cadre dans le cadre.

Dans cette photo, pourtant, le cadre va au-delà de la simple technique de composition car il raconte lui aussi le Cap-Vert : comme souvent dans ce pays, la porte est colorée et le mur en béton brut, non peint, est défraîchi par le temps et les assauts de l’air marin chargé de sel. Par ailleurs, la différence de luminosité entre les parties gauche et droite de l’image en dit long sur la force de l’ensoleillement sous cette latitude.

En intégrant ce mur et cette porte à mon cadre, j’ai donc fait de cette image une porte ouverte sur le Cap-Vert pittoresque et ai plongé le spectateur dans la vie locale, la beauté de la nature et la modestie des habitations.


Le cadre dans le cadre

Cette astuce visuelle a été utilisée par les peintres bien avant les photographes. Elle permet de jouer sur le dynamisme des perspectives pour diriger le regard du spectateur vers le sujet de la photo. Les bordures de ce cadre sont également des éléments de la composition qui racontent des choses sur l’environnement.



Problèmes rencontrés

Accueilli par ce chaleureux pêcheur cap-verdien, j’avais à peine une minute pour réaliser ma photo – y passer plus de temps aurait été un manque de respect pour mon hôte qui me préparait à déjeuner rapidement (j’attendais mon vol de retour, je disposais donc de moins d’une heure avant de rentrer à l’aéroport).

En entrant chez lui, j’ai immédiatement remarqué cette vue depuis la porte d’entrée. Comme j’avais déjà pris quelques photos des barques sur la plage, j’ai d’abord cherché à cadrer les villageois passant dans le cadre de la porte.

Mais je me suis vite rendu compte que cela ne racontait pas suffisamment l’ambiance, que ces photos manquaient de force :

•la première photo est jolie mais elle manque de relief, tout semble plat et sur le même plan visuel ;

•sur la seconde photo, j’aime que l’on aperçoive les gens qui passent mais, les bateaux n’étant pas dans le cadre, on ne sait pas qu’il s’agit d’un village de pêcheurs. Par ailleurs, le ciel au-dessus de la porte forme un espace vide sans aucun intérêt qui ne raconte rien. Enfin, le cadre dans le cadre manque son effet car il prend quasiment toute l’image alors que le sujet (les passants) est tout petit. Au final, on ne sait donc pas vraiment où poser le regard dans cette image.


[image: Image]

Avant de rencontrer mon ami pêcheur, j’avais pris cette photo des barques sur la plage. L’effet de bandes de couleurs est intéressant mais la photo manque de relief.




[image: Image]

J’ai attendu que des gens passent dans le cadre de la porte pour donner un peu de vie à la photo.



Solution

Je me suis rapproché de la porte pour ne cadrer que l’essentiel (j’ai supprimé le ciel au-dessus de la porte). Ensuite, il ne me restait plus qu’à ajuster quelques réglages.

[image: Image]

[image: Image]J’ai utilisé ma focale la plus grand-angle sur mon objectif 18 mm (équivalent 27 mm en plein format, voir page 13). Le grand-angle crée une légère déformation optique qui entraîne un effet de dynamisme, notamment visible sur la porte.

[image: Image]Ensuite, j’ai légèrement basculé mon corps sur la gauche afin que les barques apparaissent dans le cadre.

[image: Image]J’ai aussi fait en sorte d’intégrer le pneu sur la gauche car il raconte également la réalité des plages cap-verdiennes, où les détritus s’entassent parfois.

[image: Image]Enfin, le grand-angle créant une déformation optique, il me fallait choisir une ou deux lignes à rendre droites, pour que l’image soit bien lisible. Tout en respectant mon choix de composition, j’ai donc légèrement bougé mon objectif jusqu’à ce que l’horizon soit droit…

[image: Image]… ainsi que la ligne verticale de la porte à droite.

Et si c’était à refaire ?

Si j’avais eu la possibilité de faire une deuxième image, je me serais penché encore davantage vers la gauche pour essayer de ne pas couper l’ombre de la troisième barque à droite (voir [image: Image] sur l’image). Sur le moment, j’avais bien noté ce détail dans mon viseur mais cela ne m’a pas empêché de le rater, sans doute en bougeant légèrement lorsque j’ai appuyé sur le déclencheur. À mon sens, il ne s’agit pas seulement d’un détail car on ressent bien la coupure dans le cheminement de la lecture.

Par ailleurs, si j’avais eu quelques minutes de plus à consacrer à la composition de cette image, j’aurais attendu qu’un villageois passe pour apporter une dimension humaine à ce cliché. Mais cette image, initialement conçue comme une photo de paysage, aurait alors été davantage typée photoreportage. C’est un choix à faire au moment de la prise de vue : tout dépend des goûts de chacun et de ce que l’on souhaite révéler.





Coulisse 17 – La basilique tropicale de Notre-Dame-de-la-Paix, Côte d’Ivoire [image: Image]

En visite à Yamoussoukro, capitale de la Côte d’Ivoire, j’ai visité la basilique Notre-Dame-de-la-Paix, un édifice très impressionnant. Son architecture, directement inspirée de la basilique Saint-Pierre du Vatican, à Rome, détonne au cœur de cet environnement tropical d’Afrique de l’Ouest.


Points abordés

•La composition, le cadrage – jouer avec le premier plan, le cadre dans le cadre.

•Se positionner, observer.

•L’intention, raconter une histoire.



Matériel

Fuji X-E1 (hybride)

Fujinon XF 18-55 mm f/2,8-4

Infos EXIF

37 mm (équivalent 55 mm en plein format)

1/125 s

f/11

200 ISO

[image: Image]

Pourquoi une telle composition ?

La basilique de Yamoussoukro est l’un des plus grands édifices chrétiens du monde. Elle se présente comme un édifice gigantesque de type européen, au centre d’un terrain immense et plat agrémenté de jardins symétriques à la française, inspirés des jardins de Versailles, le tout au cœur d’un paysage urbain typiquement africain (terre ocre, végétation tropicale…).

[image: Image]

Alors que je quittais le site, j’ai découvert, depuis des berges arborées de palmiers et de bananiers, un point de vue sur la basilique et le plan d’eau recouvert de nénuphars en fleurs. Ce point de vue m’a immédiatement interpellé car il permettait de mieux présenter, en un coup d’œil, la singularité de cette basilique au cœur d’un paysage tropical.

Problèmes rencontrés

Depuis l’endroit où je me trouvais, la basilique était un peu éloignée et apparaissait petite dans mon cadre. J’ai donc zoomé un peu, en passant à une focale de 55 mm (la focale maximale de mon objectif Fujinon 18-55 mm, f/2,8-4).

Je me suis arrangé pour respecter la règle des tiers en plaçant la coupole de l’édifice sur le tiers horizontal supérieur de l’image (voir page 27). Je l’ai centrée volontairement pour symboliser sa situation : elle est le centre de l’attention et se trouve au cœur d’un beau paysage.

[image: Image]

La photo est techniquement réussie mais, pourtant, elle ne me satisfait pas. Le fait de zoomer a coupé une partie des nénuphars dont on ressent moins le foisonnement que dans la réalité. Le deuxième problème relève de la composition qui est très classique, presque trop, et à laquelle il manque un élément qui retienne franchement le regard.

Solution

J’ai donc décidé de faire une autre photo, en dézoomant (à 37 mm) pour que la marée de nénuphars prenne plus de place dans l’image. D’une part, c’est une très belle végétation aquatique, aux couleurs magnifiques (ces touches de rose au milieu d’un océan de vert sont tellement belles !) et, d’autre part, cela renforce l’histoire que raconte cette image, à savoir celle d’une étonnante et fastueuse basilique de style européen au cœur de la végétation tropicale. Dans le même ordre d’idées, j’ai décidé de garder le cadrage de la basilique dans le tiers supérieur, au centre.

Enfin, je me suis déplacé et contorsionné de manière à inclure dans ma composition une feuille de bananier. Cette dernière est venue fermer ma composition par le haut du cadre. Elle est partiellement coupée et se trouve dans la zone de flou de l’image, mais son rôle n’est pas d’apparaître dans son intégralité : elle sert plutôt à fermer le cadre pour diriger l’œil en son centre et à suggérer le climat tropical…

Au départ de cette composition, j’avais d’ailleurs choisi une focale plus courte. Or, avec cette utilisation d’un grand-angle (autour de 24 mm), la feuille de bananier rentrait dans l’image sans la fermer : on voyait du ciel au-dessus d’elle et à sa droite. J’ai donc zoomé un peu, à 37 mm, pour que la feuille cache le ciel autour du cadre afin de mieux concentrer le regard vers le sujet principal, la basilique.

J’ai donc réalisé ici une composition de type « cadre dans le cadre » (voir aussi page 107). Je n’ai, pour cela, pas utilisé de structure existante comme une porte ou une fenêtre, mais j’ai composé ce cadre en combinant volontairement deux éléments : les nénuphars en bas et la feuille de bananier en haut.

Ainsi, la basilique étant enfermée à l’intérieur d’une dominante de vert, elle ressort davantage et interpelle le regard. Le fait qu’elle soit nette juste au-dessous d’un élément flou (la feuille de bananier) renforce aussi sa présence et sa visibilité. Enfin, à la différence de la première photo, les fleurs roses des nénuphars guident discrètement le regard vers l’édifice religieux (elles partent des côtés et se concentrent vers le milieu de l’image).

Une fois satisfait de ma composition, il ne me restait plus qu’à faire mes réglages d’exposition :

•j’ai choisi une ouverture de f/11 pour assurer une grande profondeur de champ afin que tout le cliché soit net, depuis les nénuphars au premier plan jusqu’au dôme de la basilique en arrière-plan ;

•ensuite, la lumière étant très forte malgré un ciel d’orage, j’ai laissé la sensibilité à 200 ISO et réglé la vitesse à 1/125 s. J’ai fait la mise au point sur les nénuphars au premier plan puis déclenché.

Dans ce cas, comment le bananier peut-il être flou alors que j’ai choisi une ouverture réduite, réglée sur f/11, afin d’assurer un maximum de netteté ? C’est parce que la feuille était très proche de mon objectif, à une distance plus courte que la distance minimale de mise au point.


Faire du flou

Avec un peu d’astuce, vous pouvez obtenir des éléments flous dans une image photographiée avec une petite ouverture (voir page 14).







Coulisse 18 – Éleveur de rennes sami devant son lavvu, Laponie, Finlande [image: Image]

À l’occasion d’un voyage en Laponie finlandaise, je visitais l’élevage de rennes d’un éleveur sami, dernier peuple autochtone d’Europe. À cette époque, j’étais tout jeune photoreporter et cette photo est partiellement ratée, mais je l’apprécie quand même car l’histoire racontée par cette image est, me semble-t-il, plus forte que ses erreurs de cadrage !


Points abordés

•La composition.

•La photo de reportage – raconter une histoire.

•L’imperfection.



Matériel

Nikon D200

Tamron 17-50 mm f/2,8

Infos EXIF

17 mm (équivalent 25 mm en plein format)

1/500 s

f/9

320 ISO

[image: Image]

Problèmes rencontrés

Après nous avoir fait visiter son élevage en motoneige sur des zones très vastes, cet éleveur s’est arrêté devant son lavvu (la tente traditionnelle des Samis). Il en possède plusieurs sur son territoire afin de pouvoir se réchauffer lors des longues journées de travail dans le froid polaire des hivers lapons.

Mon premier souhait était de photographier la solitude de ce petit campement dans l’immensité de la taïga (la forêt boréale). Mon idée était donc de reculer pour faire en sorte que le lavvu soit assez petit dans le cadre et, en quelque sorte, écrasé par l’immensité de neige, de forêt et de ciel. Par ailleurs, je souhaitais que l’éleveur de rennes soit présent dans l’image car cela contribuait à la narration.

Le premier problème a été que l’homme en question, sujet principal de ma photo, était très actif car il souhaitait préparer un feu de bois puis cuisiner le déjeuner traditionnel à base de viande de renne. Je pressentais donc qu’il fallait anticiper ses mouvements pour déclencher la photo au bon moment.

Le deuxième problème concernait la neige, si épaisse qu’il m’était compliqué de marcher rapidement pour prendre 20 ou 30 m de recul. Je n’avais pas assez de temps.

Le troisième problème relevait du fait que nous étions un petit groupe de 5 ou 6 touristes. Si je reculais davantage, ceux-ci se retrouvaient intégrés à mon image avec deux motoneiges disgracieuses.

Enfin, un poteau sur lequel était accroché un bric à brac d’objets (lampe-tempête, pelle à neige, crânes et bois de rennes) se trouvait dans mon angle de vue…

Solution

N’ayant pas les conditions réunies pour restituer l’immensité environnante, j’ai décidé de prendre le contre-pied en photographiant cet homme au milieu de son univers lorsqu’il prend une pause au lavvu, quitte à réaliser une composition chargée.

Pourquoi une telle composition ?

J’ai placé l’éleveur au milieu du cadre, sur la ligne de tiers horizontale inférieure et au deuxième plan.

À droite et au troisième plan, on distingue le lavvu. L’homme est agenouillé car il s’apprête à soulever le bas de la toile pour pénétrer à l’intérieur de cette tente.

À gauche et au premier plan, j’ai placé le poteau avec le crâne et les bois de renne afin d’installer une ambiance, un univers, tout en dirigeant le regard vers l’éleveur.

Au-dessus de ce dernier, le croisement du lavvu et des bois de rennes forme un triangle de ciel bleu dont la pointe basse dirige également le regard vers l’éleveur.

Enfin, à l’arrière-plan s’étendent la neige et la forêt boréale. L’homme est plutôt petit au milieu de tous ces éléments qui racontent l’univers dans lequel il vit.

Côté exposition, la luminosité de la neige en plein soleil étant très élevée, j’ai choisi une ouverture plutôt réduite (f/9) et une vitesse d’obturation assez rapide (1/500 s) afin de limiter la quantité de lumière et éviter la surexposition. Cette ouverture réduite me permettait, au passage, de m’assurer que la profondeur de champ soit assez grande. Je souhaitais que l’on puisse distinguer correctement le plus possible d’éléments présents dans le cadre. Un flou prononcé aurait rendu la lecture de cette image et la compréhension de ce mode de vie moins facile.

Et si c’était à refaire ?

Plusieurs éléments sont ratés dans cette photo (voir ci-après).

[image: Image]Le haut du lavvu est coupé, ce qui est gênant visuellement. On aimerait voir ses poteaux jusqu’au bout afin de respirer un peu.

[image: Image]La gauche du poteau recouvert de bric-à-brac est coupée. Dans la précipitation, je ne m’en suis pas aperçu. Là encore, cela empêche un peu la photo de respirer. Il m’aurait suffi de décaler légèrement mon cadrage vers la gauche, par exemple jusqu’à ce que, à droite, le cadre coupe le lavvu exactement au croisement entre les deux tentes.

[image: Image]Sur le moment, je n’ai pas vu que l’autofocus de mon appareil photo s’était fait piéger par les bois de rennes. Résultat : le crâne et les bois sont nets mais pas l’homme que je prenais en photo. Il est légèrement flou.

Cette photo est imparfaite mais, au final, c’est une photo que j’aime bien car elle raconte une histoire. C’est tout ce que l’on attend d’une photo de reportage. Malgré les erreurs de composition, ce cliché restitue un univers brut, sauvage, hostile où des hommes courageux et travailleurs ont un mode de vie tellement éloigné du nôtre. Pourtant, tout cela se passe à moins de 3 h de vol de chez nous, dans le nord de l’Europe…

[image: Image]





Coulisse 19 – Portrait d’un Musher français en laponie suédoise [image: Image]

En Suède, chez des Mushers, des éleveurs de chiens de traîneaux, j’ai profité d’une sortie au bord d’une rivière au décor sauvage pour photographier la relation entre les maîtres et leurs chiens.


Points abordés

•La photographie d’animaux – capter la bonne attitude, gérer le mouvement.

•Aller vite, capturer le bon moment – l’anticipation et le mode « Rafale ».

•Observer et composer – raconter une histoire.



Matériel

Fuji X-E1 (hybride)

Fujinon XF 18-55 mm f/2,8-4

Infos EXIF

18 mm (équivalent 27 mm en plein format)

1/500 s

f/10

800 ISO

[image: Image]

Problème rencontré

La difficulté avec les animaux est de photographier la bonne attitude. Avec un être humain, il est facile d’attendre un peu ou de demander pour obtenir une attitude photogénique. Avec les animaux, surtout avec des chiens débordant d’énergie et d’enthousiasme comme les huskies, c’est plus compliqué ! Les chiens ne prennent pas la pose… On capture essentiellement des yeux mi-clos, une oreille à demi-dressée alors que l’autre est franchement rabaissée, un regard partant dans une direction opposée à l’objectif, une queue entre les pattes, etc. Ils sont en mouvement en permanence et leurs postures sont, par définition, fugaces.

Pour photographier cette scène, il me fallait donc faire vite : réfléchir rapidement à ma composition, ajuster rapidement mes réglages et, le plus dur, anticiper le point de passage de l’animal quand il traverserait mon cadre à pleine vitesse…

Solution

Pour commencer, il me fallait trouver un lieu stable pour poser mon appareil afin de capter le mouvement des chiens. Après avoir réfléchi rapidement à la composition que je souhaitais réaliser, j’ai donc posé mon boîtier à terre et l’ai calé solidement dans les galets, sur la rive. La position étant trop inconfortable pour utiliser le viseur et ayant peu de temps pour me mettre en place, j’ai utilisé l’écran arrière de mon appareil et la fonction « Live View » pour composer et vérifier que mon cadre était droit.


Viseur

Je n’utilise que rarement la visée sur l’écran, car je préfère isoler mon œil dans le viseur. Je trouve plus facile de me projeter dans l’image finale en isolant mon regard des distractions visuelles autour de la scène que je cherche à photographier.



Ensuite, sachant que le chien passerait trop vite dans mon cadre pour avoir le temps de faire la mise au point avant de déclencher, j’ai réglé mon boîtier photo sur le mode « Rafale » (voir page 26). De cette manière, je m’assurais de faire un maximum d’images en quelques secondes pour obtenir une bonne position et, avec un peu de chance, une bonne attitude de l’animal…

Enfin, comme nous avions traversé une forêt dans laquelle j’avais pris quelques photos avant d’arriver au lac, j’avais réglé la sensibilité de mon appareil sur 800 ISO. Faisant l’économie de gestes pour gagner des secondes, je n’ai pas modifié ce réglage. J’ai ensuite dû choisir une vitesse d’obturation assez rapide pour figer les chiens en mouvement et m’assurer une profondeur de champ assez grande pour que l’image reste nette et lisible. J’ai opté pour 1/500 s et f/10.

Pourquoi une telle composition ?

Alors que Rémy, le musher, observait ses chiens, debout au milieu d’un petit torrent, j’ai remarqué que ces derniers faisaient des allers-retours incessants autour de leur maître. L’un des chiens passait devant lui, alors que l’autre restait en retrait, sur l’autre rive.

Cherchant à réaliser un cadrage un peu original et dynamique, j’ai décidé de poser mon appareil au niveau du sol en l’orientant légèrement vers le haut. C’est ce que l’on appelle un cadrage en contre-plongée. De cette manière, j’ai pu intégrer dans ma composition tous les éléments allant du sol, au premier plan, jusqu’au sommet des arbres, en arrière-plan.

Mon idée était la suivante : placer mon sujet, Rémy, au centre de l’attention et m’arranger pour que le premier plan et l’arrière-plan soient occupés par les deux chiens afin d’obtenir une image tout en profondeur, à lire en plusieurs temps.

Pourtant, si Rémy est placé au centre de l’image en termes de profondeur, je l’ai décalé horizontalement sur la gauche du cadre, à la fois pour respecter la règle des tiers et pour laisser de la place au chien venant au premier plan.

Je savais d’avance que le chien au premier plan serait légèrement dans le flou et c’était totalement volontaire. J’affectionne ce type de composition où le premier plan flou dirige le regard vers un sujet net au second plan.

La difficulté résidait dans le fait de ne pas couper ce chien de manière disgracieuse, tout en capturant une attitude intéressante.

J’ai fait la mise au point sur Rémy. Il ne me restait plus qu’à attendre le prochain passage des chiens, en croisant les doigts pour que tous les éléments s’alignent au bon moment. J’ai compté sur la chance tout en m’y préparant, pour capturer la bonne séquence au cas où elle se présenterait.


Coulisse

Dans la réalité, tout ce processus de réflexion s’effectue en quelques secondes : le temps de réaliser ce qui se passe devant mes yeux, il faut réagir très vite pour capturer l’instant avant que tous les protagonistes de la scène ne changent de position.



Un dernier détail : j’ai réglé mon boîtier photo sur le mode « Rafale » (voir page 26). Les chiens courant très vite, je me suis préparé à déclencher dès que l’un des deux chiens entrerait dans le cadre. Et dès le premier essai, c’était la bonne ! Les deux animaux sont situés de part et d’autre du musher, devant et derrière leur maître. Grâce au mode rafale, j’ai pu capter la bonne attitude des deux bêtes, notamment celle du chien au premier plan dont toutes les pattes sont bien distinctes, la queue dressée en une jolie forme arrondie, les oreilles bien relevées et le regard fixé sur le lointain. C’est aussi le moment où Rémy fixe l’objectif droit dans les yeux. L’instant idéal !


Tenter la chance

Le facteur chance est un paramètre fréquent en photographie : il en faut parfois pour capturer une scène intéressante au bon moment. Mais il ne faut pas oublier que la chance s’anticipe : il faut être prêt à l’accueillir !

Plusieurs réglages doivent vous venir en tête quand il s’agit d’anticiper une action à photographier :

•la position du sujet qui rentrera dans le cadre : par où entrera-t-il dans votre composition et où aimeriez-vous qu’il soit placé au moment où vous déclencherez ?

•les réglages d’exposition : avez-vous besoin de privilégier la vitesse d’obturation (par exemple, pour figer une action) ou plutôt l’ouverture (par exemple, pour assurer une grande profondeur de champ) ?

Généralement, si vous anticipez l’entrée d’un sujet dans une zone précise de votre cadre, il vous faudra assurer une zone de netteté assez profonde, ce qui implique de ne pas choisir une grande ouverture (f/petit nombre). Pour assurer une profondeur de champ suffisante et que votre sujet soit net lorsqu’il pénétrera dans votre composition, choisissez une ouverture moyenne à petite, au minimum f/5,6 et au-delà (voir page 15).

Les photographes de rue connaissent bien cette stratégie. Ils doivent régulièrement faire preuve de patience pour attendre qu’un passant rentre dans le cadre qu’ils ont composé avant de déclencher (Steve McCurry est notamment un maître en la matière).



Tout dans cette photo contribue à en raconter l’histoire. On y voit un homme amoureux de nature et entouré de ses animaux. L’eau, les arbres, les pierres, la veste aux motifs de camouflage, les lunettes de sportif, l’attitude visiblement à l’aise avec la nature (mains dans les poches et pieds dans l’eau), le collier du chien au premier plan suggérant qu’il s’agit du chien de Rémy, tout est porteur de sens et contribue au portrait de cet homme et de sa profession amie des chiens.

Et si c’était à refaire ?

La vitesse de 1/500 s était au final un peu juste pour véritablement figer le mouvement des chiens. Leur rapidité est telle qu’un léger flou de mouvement est visible sur l’image. En montant à 1/1 000 s, j’aurais sans doute évité ce défaut. Ce faisant, j’aurais dû ajuster un autre réglage du triangle d’exposition, soit en réduisant mon ouverture à f/9, soit en montant ma sensibilité à 1 000 ISO.

Pourtant, ce flou n’est pas pour me déplaire car il donne du mouvement à la photo et contribue ainsi au dynamisme et à l’histoire de cette image.





Coulisse 20 – L’arrivée au sommet du mont Veliki Risnjak, Croatie [image: Image]

À l’occasion d’un voyage en Croatie, je suis arrivé au sommet du mont Veliki Risnjak après une randonnée de quelques heures. Le point de vue sur le parc national de Risnjak, montagneux et très boisé, était superbe. Je souhaitais partager cette vue en photo, en cherchant à restituer l’immensité du paysage ainsi que son caractère isolé et sauvage.


Points abordés

•La composition, le cadrage.

•Le point de vue immersif.

•Les échelles.



Matériel

Fuji X-E1 (hybride)

Fujinon XF 14 mm f/2,8 R

Infos EXIF

14 mm (équivalent 21 mm en plein format)

1/60 s

f/11

250 ISO

[image: Image]

Problème rencontré

Arrivé au sommet, j’ai pris le temps de contempler la vue avant d’essayer de la restituer en photo.

[image: Image]

Pour cela, je me suis placé de manière que, dans mon cadre, l’alignement de rochers sur la droite dirige le regard vers le refuge à gauche. Ce refuge est ainsi situé sur la ligne de tiers verticale de gauche ainsi que sur la ligne de tiers horizontale inférieure, en bas du cadre (voir page 27). Les deux tiers restant de l’image sont consacrés à la beauté du paysage…

L’image est plutôt jolie mais il manque quelque chose à mon goût : on ne ressent pas suffisamment la grandeur du paysage, comme c’est le cas dans la réalité.

Solution

C’est ainsi que j’ai décidé d’inclure mes jambes dans le cadre ! Cette simple astuce permet de donner une idée des échelles, des distances et des dimensions. Elle permet aussi d’immerger le spectateur dans l’image en lui donnant le point de vue du photographe, en haut de cette montagne.

Pourquoi une telle composition ?

Afin que le spectateur se projette dans la photo, s’y immerge, j’ai placé mes jambes au centre du cadre pour illustrer le point de vue très ouvert qui s’offre au randonneur arrivé au sommet. Je me suis également arrangé pour placer mon corps de telle manière que la ligne de roches à droite dirige le regard vers le refuge, comme dans la première photo. Par ailleurs, j’ai inclus un peu de ciel dans mon cadre.


Ô ciel !

Couper le ciel au-dessus des montagnes, juste au ras des sommets est une erreur fréquente. Par expérience, il faut laisser « respirer » un peu les montagnes, sinon le résultat est peu flatteur.

En réalité, c’est le cas pour la plupart des sujets en photo : un bâtiment, une personne, un paysage… Quitte à ne pas laisser de respiration au-dessus du sujet, autant faire un choix visuel plus franc en coupant volontairement le ciel et une partie du sujet (les montagnes les plus éloignées en paysage, un front en photo de portrait, etc.). La photo n’en sera que plus lisible.



Enfin, j’ai positionné mes jambes dans le vide afin de restituer la verticalité de la paroi. En effet, la photographie est un support plat, en deux dimensions, auquel il manque la troisième dimension du réel, la profondeur. C’est là tout l’intérêt du point de vue immersif que je propose dans cette image. En montrant que mes jambes flottent dans le vide, le spectateur se projette à ma place et comprend mieux le relief (volumes, distances, profondeur).

Il faut, pour réussir cet effet d’immersion, que les jambes soient bien distinctes l’une de l’autre.

•Si je les croise ou les colle trop, alors le résultat est un amas fouillis de jambes où l’on distingue mal chaque pied. L’image est donc moins lisible et moins réussie.

•Si j’appuie réellement mes pieds contre la roche, qui est plutôt verticale, alors ceux-ci pointent vers le bas dans une sorte de déformation optique qui leur confère une forme pointue peu flatteuse. Par ailleurs, dans cette disposition les jambes cachent les pieds.

•Par expérience, la bonne solution est de légèrement écarter les pieds, puis de les décoller de la roche de manière un peu forcée (et inconfortable !) pour que le résultat ait l’air naturel à l’image, c’est-à-dire pour que les jambes semblent vraiment pendre dans le vide.

Côté réglages, j’ai choisi une petite ouverture (f/11) pour assurer une grande profondeur de champ afin que le paysage soit bien net. Ensuite, j’ai fait la mise au point sur mes pieds. Ainsi, la zone de netteté de l’image couvre largement les pieds et le refuge. Au loin, les montagnes perdent en netteté en raison de la brume qui, dans la réalité, réduisait la visibilité.

L’ouverture choisie étant petite, il a fallu compenser le manque de lumière qui rentrait dans l’objectif. J’ai donc monté la sensibilité à 400 ISO (alors que nous sommes en plein jour, autour de 14 h) et j’ai réduit la vitesse d’obturation à 1/60 s. Ainsi, l’exposition reste correcte malgré le fait que le diaphragme de mon objectif ait une ouverture réduite. La vitesse choisie est assez lente pour une prise de vue à main levée et le risque de flou de bougé est bien présent, d’autant plus que ma situation était inconfortable, mes pieds n’étant pas en contact avec le sol pour renforcer l’effet de vide. Il m’a donc fallu faire preuve de concentration et respirer calmement pour ne pas bouger au moment d’appuyer sur le déclencheur (voir page 26).

Et si c’était à refaire ?

Je changerais un détail : mon cadrage n’est pas très droit. En effet, j’ai fait en sorte que la ligne d’horizon soit bien parallèle à mon cadre. Or, en montagne, la ligne d’horizon est rarement rectiligne (chaque sommet a une altitude différente de celle de son voisin). J’ai été trompé par l’habitude et, dans cette image, le refuge a l’air un peu bancal. Plutôt que de me fier à la ligne d’horizon, j’aurais plutôt dû chercher à placer les murs du refuge de manière parallèle aux lignes verticales de mon cadre.





Coulisse 21 – En kayak de mer [image: Image]

Lors d’une sortie en kayak de mer, je voulais rapporter des images qui feraient la narration de ce moment, comme un reportage couvrant un événement pour en raconter son histoire, son déroulé, sa justesse. J’aurais pu me contenter de prendre des photos du petit groupe de kayakistes au milieu de paysages côtiers mais j’avais envie de quelque chose de plus immersif.


Points abordés

•La composition, le cadrage – le premier plan, le flou.

•Aller vite, capturer le bon moment.

•Le point de vue immersif.

•Raconter une histoire – choisir un détail de l’image pour raconter le tout.



Matériel

Nikon D200

Tamron 17-50 mm f/2,8

Infos EXIF

17 mm (équivalent 25 mm en plein format)

1/250 s

f/8

200 ISO

[image: Image]

Pourquoi une telle composition ?

Dans cette image, je souhaitais transmettre le fait que, à l’aide d’une carte et d’une boussole, nous nous dirigions parmi les milliers d’îlots rocailleux de l’archipel du Bohuslän, en Suède.

J’ai profité d’une pause dans une petite anse tranquille pour m’attarder à une « mise en scène » : l’œil dans le viseur, je me suis arrangé pour que la carte fixée à mon kayak rentre dans le cadre. Puis j’ai rangé ma pagaie de telle manière qu’elle soit également visible dans la composition. Enfin, j’ai avancé ma boussole devant l’objectif avec l’idée de faire la mise au point sur son échelle de degrés d’orientation. J’ai choisi ma focale la plus courte, 17 mm sur cet objectif, afin de sélectionner un grand-angle qui, comme son nom l’indique, offre un angle de vision large. Ainsi, je pouvais inclure dans ma composition à la fois ma main, mon kayak et le paysage en arrière-plan.


Ouvrez l’œil !

Quelle que soit l’activité que vous pratiquez, le réflexe est de prendre des photos d’ensemble. Pourtant, prêter une attention particulière aux détails vous aidera à raconter une histoire plus subtile.



Problème rencontré

Alors que j’étais en train de caler ces éléments, j’ai aperçu dans mon viseur un kayakiste qui se dirigeait vers moi. Il allait passer à proximité. L’inclure aurait été un élément de plus pour l’histoire racontée par mon image.

Tout s’est passé très vite et je n’ai pas eu le temps de changer mes réglages d’exposition : d’une part, j’avais une main prise par la boussole alors que l’autre tenait l’appareil photo ; d’autre part, le kayakiste passait assez vite et, si je ne réagissais pas immédiatement, il allait disparaître du cadre.

Le problème était que mes réglages précédents concernaient une vue d’ensemble de paysage, avec notamment une ouverture réglée sur f/8 pour assurer une grande profondeur de champ. Or, dans cette nouvelle photo, je souhaitais utiliser une faible profondeur de champ pour que le flou artistique mette en valeur le détail de la boussole.

Solution

Il ne me restait plus qu’une solution technique : approcher la boussole suffisamment près de l’objectif pour que la distance de mise au point soit très courte. De cette manière, l’arrière-plan serait obligatoirement flou.

Enfin, j’ai décidé de basculer mon cadrage pour que tous les éléments que je souhaitais photographier puissent y rentrer.

J’ai aussi attendu que les pagaies du kayakiste soient dans une bonne position pour déclencher. J’avais, en effet, remarqué à plusieurs reprises que si les pagaies étaient dans une position horizontale, c’est-à-dire parallèle à la surface de l’eau, il n’y avait aucun mouvement, l’image en devenait plate. Avec des pagaies plongeant dans l’eau, la photo gagnait en dynamisme. En attendant quelques secondes pour obtenir la bonne position des pagaies, l’avant du kayak a eu le temps de sortir du cadre. Mais c’était sans importance, au contraire cela a contribué à l’histoire de cette image car on comprend que le kayakiste est en mouvement vers la gauche.

Cette photo, en mettant en valeur le détail de la boussole grâce au flou artistique qui l’entoure, tout en soignant les éléments de l’arrière-plan, raconte une histoire, une trajectoire et plonge le spectateur dans un moment précis avec un point de vue immersif.

Et si c’était à refaire ?

Si je pouvais refaire cette image aujourd’hui, j’essaierais de travailler davantage la position de ma main. En la redressant légèrement vers la gauche, la boussole prendrait plus de place visuellement, ce qui renforcerait son rôle de sujet principal. La main comblerait aussi un peu l’espace vide entre les deux kayaks et dégagerait de la visibilité sur la pagaie.





Coulisse 22 – Bain sauvage, Sumatra, Indonésie [image: Image]

Sumatra est l’une des îles les plus grandes de l’archipel indonésien. Lors d’un voyage, j’ai décidé de réaliser mon rêve en partant à la rencontre des orangs-outans. Pour cela, il fallait faire un trek de deux jours dans la forêt équatoriale. À la fois paradisiaque par sa densité faunistique et hostile par ses conditions d’humidité et de chaleur extrêmes, la jungle m’a fasciné.

De temps à autre, une rivière ou une cascade permettaient de se rafraîchir. C’est ainsi que j’ai photographié un voyageur de mon petit groupe, seul et béat dans l’immensité de la jungle.


Points abordés

•La composition, le cadrage.

•Le manque de luminosité.

•Les échelles.

•Mettre en valeur l’environnement naturel.

•Raconter une histoire.



Matériel

Nikon D3s

Sigma 24-70 mm f/2,8

Infos EXIF

24 mm

1/200 s

f/7,1

1 000 ISO

[image: Image]

Problèmes rencontrés

Dans la jungle, la végétation était si dense qu’il faisait sombre. Ce manque de luminosité nécessite de compenser avec un peu de technique. Par ailleurs, je n’avais pas emporté de pied photo avec moi pour ne pas alourdir mon sac. Il me fallait donc veiller à ne pas choisir de vitesses d’obturation trop lentes au risque d’entraîner des flous de bougé.

Solution

La luminosité étant faible dans la jungle, il fallait choisir de monter en sensibilité pour saisir davantage de lumière et bien capturer les couleurs. J’ai sélectionné une sensibilité élevée, 1 000 ISO, car elle me permettait aussi de choisir une vitesse rapide. En effet, en baissant la sensibilité j’aurais dû augmenter mon temps de pose, ce qui aurait moins bien figé l’eau et augmenté mon risque de flou de bougé (je photographiais à main levée).

Pourquoi une telle composition ?

Mon objectif était de restituer en image la sensation profonde d’ambiance de « premier matin du monde », de plongée dans l’atmosphère du Livre de la jungle… La densité de la végétation était impressionnante. Cet océan de verdure qui nous enlaçait, nous enserrait, l’humidité permanente, la chaleur écrasante… et, soudain, le bonheur intense de pouvoir se baigner dans de l’eau fraîche, massés par le fort débit de la cascade.

Pour illustrer l’immensité, j’ai donc choisi de faire en sorte que l’être humain soit petit dans l’image. De cette manière, on ressent bien la présence écrasante de la forêt. Pour ce faire, j’ai choisi un objectif grand-angle de 24 mm. L’effet recherché est exactement l’inverse d’un zoom, qui tend à isoler un sujet. Le point de vue large offert par le grand-angle permet, au contraire, de capturer l’environnement autour du sujet, pour le placer dans son contexte.

Ensuite, j’ai placé le voyageur sur la ligne de tiers inférieure de l’image (voir page 27). Il est ainsi dominé par deux tiers de jungle, ce qui renforce l’effet que je recherchais.

J’ai centré le personnage dans l’image, d’une part pour jouer sur la symétrie (le ruisseau était cerné de deux murailles de pierre parallèles) et, d’autre part, pour insister un peu plus sur le fait qu’il est cerné par la forêt.

Par ailleurs, il ne faut pas oublier que, avec un objectif grand-angle, les coins de l’image sont déformés. Toute personne se trouvant dans un coin du cadre subit donc cette déformation, ce qui n’est généralement pas très heureux. Il vaut donc mieux placer les personnages au centre d’une composition réalisée avec un grand-angle. Il ne s’agit pas ici de la raison principale de mon cadrage mais je garde toujours cette mise en garde dans un coin de ma tête.

J’ai choisi une vitesse rapide, 1/200 s, pour figer le mouvement de l’eau. Il est fréquent de vouloir faire une pose longue pour obtenir un filé d’eau (voir page 21). Dans ce cas précis, le filé aurait conféré une douceur qui ne correspondait pas aux eaux tumultueuses de cette cascade.

Voici trois autres exemples d’images où la personne photographiée est volontairement petite dans la composition, pour insister sur la grandeur du paysage.


[image: Image]

Ce cadrage rend le personnage petit dans un environnement qui le domine. Placer le sujet en bas à gauche de l’image permet de laisser toute la place au paysage et de donner un sens de lecture, de gauche à droite, à l’image.




[image: Image]

Cette arche seule ne rendait absolument rien en photographie alors que, dans la réalité, elle est impressionnante. Placer un humain au centre m’a donc permis à la fois de rendre compte de la hauteur de cet édifice sculpté par l’érosion, de montrer la petitesse de l’homme face à la grandeur de la nature et de conférer une dimension romanesque à l’image.




[image: Image]

L’utilisation du grand-angle m’a permis là encore d’illustrer la grandeur de la nature et le sentiment de domination de la forêt en rendant mon personnage petit dans l’image. Placer la personne en bas à droite est une manière de donner un sens de lecture, qui plus est en respectant la topographie des lieux : le sujet est en bas de la pente et regarde vers le haut.







Coulisse 23 – Dans le train pour Manakara, Madagascar [image: Image]

En voyage sur l’île de Madagascar, j’ai fait le voyage à bord du train qui relie la ville de Fianarantsoa à celle de Manakara, sur la côte est. Ce chemin de fer datant du début du XXe siècle offre un voyage très lent mais mémorable, le train s’arrêtant dans une multitude de petites gares isolées dans la montagne où il représente le seul lien avec le monde extérieur.


Points abordés

•La photo en voyage – Le portrait, demander l’autorisation.

•Observer et composer – Raconter une histoire.

•Le cadrage vertical ou horizontal.

•La déformation optique – Les perspectives.



Matériel

Nikon D200

Tamron 17-50 mm f/2,8

Infos EXIF

50 mm (équivalent 75 mm en plein format)

1/100 s

f/5

200 ISO

[image: Image]

Problème rencontré

Alors que le train était arrêté en gare et que je déambulais sur le quai à la recherche de victuailles locales, je remarquais la présence d’un passager malgache accoudé à sa fenêtre. Tout dans cette scène était photogénique : le visage de cet homme, serein, avec son chapeau typique et le wagon, à la fois très coloré et marqué par l’usure du temps.

Pourtant, il est toujours délicat de faire des portraits d’inconnus, sur le vif ou posés. J’avais repéré ici une belle photo à réaliser et j’étais prêt à cadrer puis à déclencher, mais je me trouvais face à un dilemme : devais-je prendre la photo sans en informer mon sujet pour conserver le naturel et la spontanéité de la scène, ou bien valait-il mieux lui demander son autorisation, par respect, au risque de perdre la beauté fugitive du moment ?

Solution

Je suis très agacé par les photographes qui viennent placer leur objectif sous le nez de quelqu’un et qui déclenchent, parfois de manière intempestive, sans même accorder le moindre intérêt à leur sujet. Un clic et le photographe repart « chasser » un autre portrait, une autre image. Aucun contact, la personne photographiée est totalement déshumanisée, elle n’est rien d’autre qu’un sujet photographique.


Portrait photo : demandez l’autorisation

Faire preuve de respect envers autrui, c’est lui demander son autorisation pour le photographier. La plupart du temps, les gens sont heureux que l’on s’intéresse à eux et donnent leur accord, surtout si vous prenez le temps au préalable de discuter sans sortir votre appareil photo : un petit mot, quelques questions qui prouvent votre intérêt pour la personne ou quelques gestes et sourires pour surmonter la distance ou encore la barrière de la langue à l’étranger.

Parfois les gens refusent. Il ne faut pas s’en offusquer et faire preuve de compréhension, remercier et partir avec un sourire. Si vous avez la possibilité de montrer le résultat de votre prise de vue à la personne photographiée, alors c’est une ultime preuve de sympathie. Vous pouvez même lui proposer de lui envoyer la photo par courrier ou par e-mail. Une seule obligation : faites-le vraiment !



Pour cette photo, il n’y a même pas eu de contact préalable. J’étais situé à 5 ou 6 m de cet homme, séparé de lui par une foule en mouvement faite de passagers en partance et de commerçants ambulants. Notre communication s’est faite uniquement par des échanges de regards et de gestes. Tout s’est passé en douceur et en sourires, sans intrusion forcée dans son intimité. Il m’a donné son accord par des mouvements de tête et des sourires et n’a pas changé de position.

J’avais remarqué cet homme car nos regards se sont croisés. Il m’observait en train de prendre des photos sur le quai. C’est pourquoi, sur cette image, il regarde droit dans l’objectif, de la même manière qu’il me regardait droit dans les yeux quand je l’ai aperçu.

Enfin, contrairement à mon habitude, je n’ai même pas eu à lui montrer le cliché, car à peine ai-je eu le temps de déclencher puis d’échanger des sourires de remerciement avec lui qu’il était déjà parti pour discuter avec quelqu’un d’autre…

Pourquoi une telle composition ?

Même si la composition m’a sauté aux yeux, j’ai pris soin de cadrer soigneusement pour que cette photo raconte au mieux son histoire.

Si le sujet principal de ma photo était bien le portait de l’homme au chapeau, les deux autres personnages, positionnés bien distinctement les uns des autres, les reflets, les bandes de couleurs et même la texture du wagon sont autant d’éléments qui composent l’histoire de cette photo et lui donnent son âme. J’ai pris grand soin de les mettre le mieux possible en valeur dans ma composition.


Astuce

Ne manquez jamais une occasion de jouer avec les couleurs dans une composition photo. Elles apportent une dimension graphique qui fera sortir vos images du lot.



J’ai choisi de réaliser un cadrage vertical car je souhaitais photographier les différentes bandes de couleurs du wagon.

À l’horizontale, je n’aurais pu cadrer que la grande bande verte, voire éventuellement une partie de la bande jaune. Or, la multiplication des lignes horizontales dans cette scène constitue un motif graphique structurant.

[image: Image]

Par ailleurs, la bande marron du bas est intéressante à plusieurs niveaux. Premièrement, elle est colorimétriquement proche de la couleur de peau de mon sujet, ce qui entraîne un équilibre chromique dans l’image malgré la multiplication des couleurs.

Deuxièmement, les traces d’usures que l’on y perçoit racontent l’âge du train et donnent un style à l’image (cette texture rouillée, usée, confère du volume et de la matière à la photo, on en ressent presque le relief sous nos doigts ; cette atmosphère surannée procure aussi un sentiment d’authenticité qui rend la photo plus forte).

Troisièmement, les numéros de wagon en bas à gauche indiquent au spectateur qui ne connaît pas le contexte qu’il s’agit d’un train, ce qui contribue à raconter l’histoire de cette scène dans ma photographie.

Enfin, quatrième raison, le cadrage vertical permet de caler la largeur de l’image sur la largeur de la fenêtre. Ainsi, le sujet photographié est mis en valeur car le « cadre dans le cadre », constitué par la fenêtre du train, est renforcé par les bandes de couleur et l’accumulation de lignes horizontales, toutes de même largeur.

En cadrage horizontal, les bandes de couleurs auraient été beaucoup plus larges que la fenêtre, qui se serait retrouvée comme perdue, flottant au milieu d’une grande zone vert et jaune.


Cadrage vertical et équilibre précaire

Dans le cas du cadrage vertical, qui demande une légère contorsion du bras, méfiez-vous des déséquilibres : il est plus facile de faire des erreurs de cadrage en vertical qu’en horizontal. Vérifiez-donc bien deux fois que votre ligne d’horizon est bien droite ou que vous ne subissez pas involontairement des effets de distorsion.

Si vous êtes sujet à ce type de désagréments, sachez qu’il existe des poignées verticales (aussi appelées « grip »), spécialement conçues pour le cadrage vertical. Elles se greffent à votre boîtier photo et offrent une réelle stabilité en mode vertical, en supprimant le besoin de lever haut le coude pour tenir votre appareil. La cerise sur le gâteau, c’est que ces poignées servent aussi, bien souvent, de compartiment pour une ou deux batteries supplémentaires, ce qui permet de gagner en durée d’autonomie. Le point négatif, c’est qu’elles coûtent généralement cher… Regardez du côté des occasions, vous pourriez trouver de bonnes affaires !



En dehors du graphisme pur de la scène, l’enfant accoudé à la fenêtre, à gauche de mon sujet, le visage à moitié couvert par la pénombre, contribue également à raconter l’histoire de ce cliché : la tête légèrement penchée en arrière, il semble prendre son mal en patience tout en observant d’autres scènes dans son propre wagon.

En arrière-plan de ces deux personnes, la silhouette de la dame au chignon se dessine dans le cadre d’une autre fenêtre. On comprend que le wagon est bien rempli.

Enfin, la vitre sale et marquée par les années réverbère la vie sur le quai. Même si le reflet est flou et sombre, on devine des silhouettes humaines qui déambulent, ce qui évoque cette atmosphère de quai de gare.

Et si c’était à refaire ?

Je ne l’avais pas remarqué sur le moment mais il y a une légère déformation optique dans cette image. En observant bien la distance entre les bords de la fenêtre et les bords de la photo, vous remarquerez qu’elle n’est pas équivalente en haut et en bas. Cela pourrait être dû à la déformation optique naturelle de mon objectif, mais ce type de distorsion est plutôt provoqué par l’utilisation d’un grand-angle. Or, j’avais justement choisi un 50 mm pour éviter la déformation optique… Cela vient simplement du fait que j’ai dû pointer mon objectif légèrement vers le bas.


À noter

Le 50 mm est déjà un petit téléobjectif, il compresse donc l’image plutôt qu’il ne la déforme.



Dans ce type de photos, je fais systématiquement le tour de mon viseur afin de vérifier que les lignes en présence (ici les bords verticaux de la fenêtre et les lignes horizontales colorées du wagon) soient parallèles aux bords de mon cadre. Il en ressort une impression de maîtrise et de sérieux dans la composition.

[image: Image]

Je pense donc que, en appuyant un peu trop fort sur mon déclencheur, j’ai dû donner à mon appareil une légère impulsion vers le bas et vers la droite, ce qui a créé un léger effet de plongée et provoqué une légère distorsion.

Bien sûr, la correction de déformation optique est possible en post-traitement mais elle entraînerait un recadrage de l’image. Or, en recadrant, je risquerais de mordre sur les numéros du wagon. Il faudrait donc corriger cette distorsion de manière subtile, afin de la réduire sans nuire à la lisibilité et à la compréhension de ma photographie.

Souvenez-vous que ce sont les détails qui feront toute la qualité de vos photographies. Vous y attarder vous fera progresser à grands pas !





Coulisse 24 – Portrait d’une jeune mère malgache [image: Image]

En voyage sur le canal des Pangalanes, à Madagascar, je déambulais dans un village lorsque j’ai rencontré une jeune femme souriante et son bébé. Parce que j’aime particulièrement photographier des portraits en voyage, je me suis permis de l’approcher.


Points abordés

•La photographie de voyage – Le portrait, raconter une histoire.

•Se positionner, observer.

•La composition, le cadrage.

•Le noir et blanc.



Matériel

Nikon D200

Tamron 17-50 mm f/2,8

Infos EXIF

24 mm (équivalent 36 mm en plein format)

1/125 s

f/2,8

200 ISO
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Pourquoi une telle composition ?

Lorsque j’ai demandé l’autorisation à cette femme de la photographier avec son bébé (voir aussi page 135), j’avais en tête un portrait coupé à la taille, avec en arrière-plan l’univers du village. Je souhaitais centrer le sujet sur l’expression des visages de ces deux personnes. En reculant ou en utilisant un angle plus grand (voir page 13) pour cadrer davantage de leurs corps, ce sont leurs visages qui auraient été plus éloignés et la photo aurait perdu en force.

Le décor aurait aussi pris plus de place dans l’image, et donc plus d’importance. Dans le plan-taille que j’ai choisi, le décor est bel et bien présent, bien que seulement suggéré dans le flou d’arrière-plan, mais il valorise le vrai sujet de ce cliché : la mère et son bébé.

La jeune femme m’a gentiment accordé son autorisation. Elle s’est arrêtée en pleine rue, devant une maison dont j’ignorais s’il s’agissait de la sienne.

Problèmes rencontrés

Comme nous ne parlions pas la même langue et qu’elle était très timide, je ne lui ai pas demandé de se déplacer pour se mettre à un endroit qui m’aurait arrangé. C’est moi qui ai bougé pour trouver le bon angle de vue.

De plus, il me fallait faire vite car je ne souhaitais pas abuser de son temps. Cette jeune femme avait certainement bien d’autres choses à faire que de poser pour un voyageur de passage…

Solution

Je me suis positionné de manière à la décentrer légèrement et à capturer en arrière-plan des éléments du décor qui complétaient l’histoire de ce portrait.


Centrez les groupes

En réalité, le duo mère/fille est centré, ce qui fait que chacune des deux protagonistes est légèrement décentrée…



Derrière elle, à droite, on distingue l’entrée d’une habitation avec des planches entassées pour sa rénovation. Au centre, on aperçoit un amas de filets de pêche qui rappelle que, autour du canal des Pangalanes, les gens vivent essentiellement de la pêche, soit en eau douce dans le canal, soit directement dans l’océan Indien situé à deux pas. Enfin, dans le fond à gauche, le regard est dirigé vers la porte d’une habitation, ce qui ferme la composition. Libre au spectateur de s’imaginer que cette mère rentre ou sort de la maison avec son enfant, d’autant plus qu’elle tient une clé dans sa main.

La lumière, qui arrive par le haut du cadre, est très belle et illumine subtilement les tresses de la jeune femme, une coiffure malgache typique et très répandue.

Après avoir placé tous ces éléments dans ma composition, j’ai fait la mise au point sur le regard de la jeune femme.


Visez les yeux

Il est essentiel, en photo de portrait, de faire la mise au point sur les yeux. Si c’est l’expression du visage dans son ensemble qui donne sa force à un portrait, c’est toujours le regard qui nous attire naturellement chez un être humain. Une erreur très courante est de faire la netteté sur le nez ou les oreilles… Au final, le regard est flou, ou pas très net, et la photo est ratée car le portrait ne captive pas le spectateur.



J’ai réglé sur l’ouverture maximale de mon objectif (f/2,8) pour m’assurer une profondeur de champ réduite et donc un beau flou d’arrière-plan. C’est une très bonne manière de mettre en valeur le visage d’une personne que l’on photographie.

La luminosité étant forte, j’ai laissé la sensibilité à 200 ISO (mon réglage minimal sur ce boîtier photo, je ne pouvais pas aller plus bas). Puis j’ai choisi 1/125 s de vitesse d’obturation, à la fois pour ne pas laisser la lumière exposer trop longtemps mon capteur (au risque de surexposer) et pour m’assurer une vitesse suffisamment rapide et éviter un flou de bougé qui aurait gâché l’image.

C’est au post-traitement que j’ai fait le choix de passer cette photo en noir et blanc. La version en couleurs me plaisait mais je trouvais qu’elle manquait de force. Le noir et blanc gomme les distractions visuelles provoquées par les couleurs et concentre davantage l’attention sur les regards et les expressions des visages. Bien que l’on ait perdu un peu en détails dans l’arrière-plan, qui est sans doute un peu moins lisible qu’en couleur, le portrait a globalement gagné en contraste et le regard des deux protagonistes vient nous interpeller avec plus de force.
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Faut-il photographier directement en noir et blanc ?

La question m’est régulièrement posée. En ce qui concerne la photo numérique, il vaut mieux photographier en couleurs, puis convertir l’image en noir et blanc au post-traitement. En effet, les modes noir et blanc appliqués automatiquement par les boîtiers photo sont plutôt fades. Il s’agit souvent d’une simple désaturation des couleurs (en réalité, l’appareil prend lui aussi la photo en couleur avant de lui appliquer un traitement noir et blanc). Évidemment, cela implique que vous soyez prêts à vous mettre au post-traitement… (Voir page 29.)



Une fois le cliché dans la boîte, j’ai remercié chaleureusement la jeune femme et lui ai montré sa photo. Puis, chacun a repris son chemin. C’est un portrait de voyage que j’aime beaucoup car je lui trouve une certaine force :

•l’environnement en arrière-plan est caractéristique des villages malgaches ;

•les deux personnes nous regardent fixement dans les yeux ;

•elles esquissent un léger sourire, discret et doux ;

•la position de la femme, épaule en avant, donne du volume à l’image.

Et si c’était à refaire ?

J’aime beaucoup cette photo, et pourtant… j’ai commis une erreur. La voyez-vous ?

Ce cliché remonte à plusieurs années, quand j’étais encore jeune photographe. Si j’avais l’occasion de refaire ce portrait aujourd’hui, avec plus d’expérience, je me décalerais davantage vers la gauche pour ne pas que le visage de la jeune femme soit coupé en arrière-plan par le poteau en bois. Une fois que l’on y a prêté attention, cet élément devient visuellement gênant et détourne l’attention du regard des deux protagonistes.

Me décaler aurait eu un autre avantage : la règle des tiers aurait été respectée et les filets de pêche en arrière-plan auraient été plus visibles.
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Le poteau disgracieux a disparu grâce à la magie de Photoshop !



Avec Photoshop, il ne m’est pas très difficile d’enlever ce poteau a posteriori mais il est toujours mieux de travailler ses compositions correctement à la prise de vue pour ne pas dénaturer une image et pour éviter tout travail de post-traitement !


Vérifiez l’arrière-plan

Cette erreur est très commune. Veillez donc toujours, lorsque vous réalisez un portrait, à bien examiner l’arrière-plan pour vous assurer qu’aucun élément gênant ne vienne distraire le regard du spectateur.







Coulisse 25 – Le visage caché du lac Pichola, Udaipur, Inde [image: Image]

Lors d’un voyage en Inde, il y a quelques années, j’ai eu la chance de visiter la splendide ville d’Udaipur. Ma chambre d’hôtel offrait une vue sur un recoin du fameux lac Pichola. On trouve en Inde de nombreux ghats, qui sont des ensembles de marches aménagés sur les berges des rivières ou des lacs. Ils servent de lieux d’offrandes et d’ablutions rituelles pour les hindous mais ils peuvent aussi faire office de lieux de baignade ou de lavoirs. C’était le cas ce matin-là. En me réveillant, j’ai découvert en contrebas une famille en train de laver son linge. J’aime photographier des scènes de vie quotidienne à l’étranger et cette scène m’a tout de suite interpellé pour l’histoire qu’elle raconte et les éléments graphiques qu’elle comporte.


Points abordés

•La composition et le point de vue.

•La photographie du quotidien – observer et repérer des éléments graphiques.

•Le cadrage.

•Raconter une histoire.



Matériel

Nikon D200

Tamron 17-50 mm f/2,8

Infos EXIF

50 mm (équivalent 75 mm en plein format)

1/180 s

f/7,1

200 ISO
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Problème rencontré

Comme j’étais situé au deuxième étage de l’hôtel et comme je n’avais que l’espace de ma fenêtre pour photographier la scène, ma mobilité était réduite pour trouver l’angle de cadrage idéal.

Au départ, j’ai eu pour réflexe d’utiliser une longue focale pour compenser ce problème. De cette manière, je pouvais zoomer sur les personnes afin de les isoler de leur environnement et de concentrer l’attention sur le sujet de mon cliché.

[image: Image]

Sur la première image, j’ai réalisé un cadrage très serré pour photographier deux femmes en train de discuter tout en nettoyant leur linge. J’ai basculé mon cadrage pour que les ghats forment une diagonale dans l’image et lui confèrent du dynamisme. Le problème c’est que les deux femmes se superposent dans la photo qui manque ainsi de relief et de lisibilité – et donc d’intérêt.

Solution

En observant la scène j’ai remarqué que, en se diluant dans l’eau, la lessive créait un dégradé de couleurs très artistique : l’eau passe du gris clair au bleu profond en passant par un camaïeu de bleus, lui-même rehaussé des différentes teintes du vert des algues. Il est toujours intéressant de prendre en compte les couleurs dans une photographie (voir Coulisses 9 et 10, pages 74 et 77).

[image: Image]

Sur le second cliché, j’ai donc élargi le cadre de manière à intégrer ces jeux de couleurs (sans parler des couleurs vives des saris des femmes). Comme sur l’image précédente, j’ai basculé le cadrage pour créer une diagonale dynamique avec les ghats. Si la photo est mieux réussie que la précédente, elle reste trop banale à mon goût.

Finalement, j’ai décidé de réaliser une image plus graphique en profitant des couleurs et des formes présentes et en osant une composition originale.

Pourquoi une telle composition ?

J’ai élargi le cadre en utilisant une focale moins longue (un 50 mm, équivalent 75 mm en plein format). Dans le quart en bas à droite de l’image, j’ai décidé de ne cadrer que deux femmes afin d’assurer une grande lisibilité. Les deux personnes sont bien distinctes l’une de l’autre et, de cette manière, la scène est immédiatement compréhensible pour le spectateur. En effet, on distingue instantanément qu’elles sont en train de faire la lessive.

J’ai aussi fait en sorte que les marches du ghat soient bien parallèles au cadre de ma photo afin de réduire la déformation optique.


Lignes droites

À moins, évidemment, qu’il s’agisse d’un effet visuel volontairement recherché, s’arranger pour qu’une ou plusieurs lignes de l’image soient parallèles au cadre est toujours un élément important qui contribue à la qualité d’une photographie. Cette rigueur confère du sérieux au cadrage.



Dans le quart supérieur droit de l’image, le dégradé de couleurs de la lessive se diluant dans l’eau a toute la place pour étaler ses nuances.

La moitié gauche de la photo permet de présenter les algues ; le mouvement de gauche vers la droite suggère leur invasion sur le lac pollué. On dirait presque une mâchoire verte prête à se refermer sur les deux femmes occupées à leur tâche, comme une allégorie des problèmes de pollution et de salubrité chronique dont souffre le pays. On jurerait même y voir deux yeux, un nez et une bouche, comme le visage monstrueux de la pollution !

Le quart inférieur gauche me permet de montrer l’accumulation de déchets dans le lac, à l’endroit où les gens se lavent et se baignent.

Enfin, l’ombre de mon hôtel et le bleu sombre de l’eau en haut de l’image forment une sorte de vignettage qui dirige le regard vers les deux femmes en pleine lumière.

La manière dont j’ai ajusté cette composition m’a permis de réaliser une photographie de reportage que j’aime beaucoup : elle parle des conditions de vie parfois difficiles de la société indienne, tout en y amenant une touche d’originalité en jouant sur la disposition graphique des éléments et la vivacité des couleurs.

Si on la compare aux deux autres images de la même scène, elle est beaucoup plus forte. Cette vue plongeante (on dirait presque une photo aérienne) et les différents éléments de cadrage obligent le spectateur à prendre du recul et mettent en avant l’environnement dans lequel évoluent ces deux femmes. La recherche d’esthétisme dans le cadrage et les couleurs ne correspond pas à une démarche artistique qui serait déconnectée du réel. Bien au contraire, elle permet de rendre plus fort le témoignage d’une réalité sociale et écologique de notre époque. C’est une photo engagée qui n’a pas besoin de mots, qui est immédiatement compréhensible.

Et si c’était à refaire ?

Si j’avais la possibilité de refaire cette image, je la photographierais au format RAW (non compressé). En effet, après une erreur de ma part, j’ai photographié en JPEG. Or, la forte différence de luminosité entre les zones sombres et claires de la scène a entraîné quelques zones surexposées (sacs plastiques, sari bleu de la femme de droite). Avec le format RAW, j’aurais pu récupérer la matière sur ces éléments en post-traitement. Mais en raison de la compression JPEG, ces informations ont été perdues numériquement et il m’est donc impossible de remplacer ces zones « blanc fluo » par les couleurs et les matières originelles.


CHAPITRE 5

S’approprier les règles du jeu

Apprendre les règles, c’est aussi savoir les contourner, voire s’en affranchir ou même les enfreindre pour explorer de nouvelles pistes créatives, pour progresser tout en renouvelant le plaisir de vos premiers pas photographiques.
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Coulisse 26 – Statue bouddhiste enveloppée de nature [image: Image]

Lors de la visite d’un grand temple bouddhiste au Japon, le temple Eikan-do de Kyoto, j’ai repéré une belle statue enfouie dans la végétation. Mon idée a tout de suite été de réaliser une photo suggestive, évocatrice, qui transmette l’atmosphère enveloppante de la végétation et la sérénité du lieu, plutôt qu’une simple vue d’ensemble, descriptive.


Points abordés

•La suggestion, le flou.

•Observer et composer – jouer avec le premier plan.

•Le cadrage – faire des choix, couper des éléments pour renforcer la narration.

•Raconter une histoire.



Matériel

Fuji X-E1 (hybride)

Fujinon XF 55-200 mm f/3,5-4,8

Infos EXIF

200 mm (équivalent 300 mm en plein format)

1/250 s

f/4,8

800 ISO

[image: Image]

Problèmes rencontrés

La visite dans le parc de ce temple était balisée par un chemin, encadré de barrières pour que les visiteurs ne foulent pas les espaces naturels. Ainsi, je n’avais pas possibilité de me déplacer pour varier les cadrages.

[image: Image]

On peut voir sur cette première photo que je me trouvais de côté par rapport à la statue. Cette vue de profil n’est pas particulièrement valorisante, notamment parce qu’elle ne transmet pas suffisamment la sérénité dégagée par le visage de la statue.

Par ailleurs, je trouve que cette photo manque de lisibilité car le regard est happé par plusieurs distractions :

•en arrière-plan de la scène, une cascade, jolie mais n’ayant pas un très gros débit d’eau, détourne le regard du spectateur du sujet principal, à savoir la statue ; elle constitue aussi une zone qui assombrit la scène, déjà peu lumineuse en raison de la densité de la végétation ;

•les roches autour de la cascade sont de couleurs très proches de celles de la statue : cette similarité empêche de détacher la statue de son arrière-plan ;

•le tronc et les feuilles en arrière-plan sont également trop nets (car le flou d’arrière-plan n’est pas assez prononcé) et provoquent aussi une distraction visuelle.

Solution

Pour recentrer le regard sur la statue, j’ai décidé de changer de focale en passant au 200 mm (la précédente photo était prise au 110 mm). Ainsi, j’ai pu zoomer sur mon sujet et l’isoler de son environnement en cadrant plus serré, bien sûr, mais aussi en accentuant le flou d’arrière-plan.

J’ai aussi décidé de « tricher » sur la réalité du lieu en cadrant plus serré afin d’évoquer son caractère sacré et serein, en jouant sur l’isolement créé par la végétation, alors que c’est un endroit extrêmement touristique.


La vue courte

Les longues focales entraînent, par défaut, une profondeur de champ plus réduite que les courtes focales (ou grands-angles). Autrement dit, plus vous zoomez, plus le flou d’arrière-plan est prononcé (voir pages 8 et 22).



Pourquoi une telle composition ?

Après avoir zoomé, j’ai cherché à restituer le sentiment de végétation enveloppante, l’impression de devoir écarter les branchages avec ses mains pour y trouver un petit trésor d’art bouddhique.

Je me suis alors déplacé légèrement jusqu’à ce que des feuilles vertes et jaunes se trouvent dans mon cadre, au premier plan. L’intérêt était de profiter de la faible profondeur de champ induite par l’utilisation d’une longue focale pour transformer ces feuilles en taches de couleurs floues.


Plongée en profondeur

Le fait de créer une zone de flou au premier plan, et pas uniquement en arrière-plan, ajoute de la profondeur à l’image. Or, il est toujours bon de donner du volume à une photographie car cela lui donne plus de réalisme et invite davantage le spectateur à plonger dans son univers.



Pour renforcer l’effet de flou artistique, j’ai choisi une grande ouverture : f/4,8 (voir page 14). Il s’agit de la plus grande ouverture possible à 200 mm sur cet objectif.

Enfin, j’ai soigneusement placé le visage de la statue, et surtout ses yeux, dans un trou de végétation afin qu’ils restent bien nets et qu’ils ne soient pas recouverts par les éléments flous du premier plan, en tout cas le moins possible. Le sujet principal de mon image est la statue, et plus particulièrement l’expression de sérénité de son visage. Cela correspond parfaitement à mon envie de restituer un sentiment de progression à travers la végétation.

J’ai aussi choisi une vitesse d’obturation de 1/250 s pour être sûr de ne pas trembler : d’une part, l’objectif est un peu lourd et, d’autre part, les longues focales amplifient tous les micromouvements. J’ai également monté la sensibilité à 800 ISO (voir page 17) pour capter plus de luminosité dans cette végétation dense et sombre, et ainsi éviter la sous-exposition (voir page 20).

J’ai aussi veillé à respecter la règle des tiers en plaçant mon sujet sur la ligne de tiers verticale de gauche… Le résultat est beaucoup plus équilibré que si je l’avais centré ! (Voir page 27.)

La statue est partiellement coupée par mon cadrage. En effet j’ai jugé qu’il n’était pas utile de cadrer l’intégralité de la sculpture, le reste de son corps contribuant moins à ma narration que le jeu de flou avec les feuillages. Le fait de ne pas tout cadrer renforce l’aspect suggestif de cette image en cachant une partie de la scène.

Au final, j’aime bien cette photo car elle est originale. En cherchant à travailler ma composition plutôt que de me contenter de prendre frénétiquement une image de plus parmi tant d’autres, j’ai pris mon temps et cherché un angle de vue différent. Je pense avoir réussi à transmettre mon idée, le sentiment de découvrir une statue enveloppée de végétation, une œuvre d’art religieuse partiellement enfouie dans des feuillages colorés d’automne…


Intuition

Dans les temples japonais, la végétation est toujours très présente et travaillée. Comme dans beaucoup d’aspects de cette civilisation tout en subtilité, où chaque détail compte, le choix de ces plantes a un sens, qu’il soit religieux, philosophique ou superstitieux. Et même si je ne connais pas précisément l’histoire de cette statue et les raisons pour lesquelles elle a été placée précisément à cet endroit dans le parc du temple, je pense que ma composition reflète bien ce lien important avec la nature.







Coulisse 27 – Pyramide architecturale, Tokyo, Japon [image: Image]

En arrivant au Japon pour le second voyage-photo avec des lecteurs de mon blog, et alors que j’avais déjà visité une partie des sites, j’ai eu envie de faire des images un peu différentes de celles issues du premier séjour. J’ai essayé de nouvelles choses, en cherchant notamment à m’affranchir des règles pour faire évoluer ma pratique photographique et l’emmener vers de nouveaux horizons.

C’est ainsi qu’en me baladant dans une grande ville (il s’agit ici de Tokyo, mais cela aurait pu être partout ailleurs, notamment en France), je me suis amusé à changer mon point de vue sur les immeubles.


Points abordés

•La photographie d’architecture – raconter une histoire.

•Se positionner, observer – changer de point de vue.

•La composition, le cadrage.

•S’affranchir des règles.



Matériel

Fuji X-E1 (hybride)

Fujinon XF 18-55 mm f/2,8-4

Infos EXIF

55 mm (équivalent 82 mm en plein format)

1/1000 s

f/6,4

200 ISO

[image: Image]

Problème rencontré

La première photo que j’ai faite de cet immeuble est très classique. J’ai respecté la règle des tiers et cadré d’une manière dynamique tout en m’arrangeant pour qu’au moins un mur du bâtiment soit parallèle à mon cadre, histoire de bien équilibrer la composition. Mais je trouve cette image ennuyeuse…

[image: Image]

Solution

La photo d’architecture est une discipline très stimulante sur le plan créatif : on peut en effet s’amuser à jouer avec les perspectives, les motifs, les lignes ou les courbes pour créer des compositions très graphiques.

C’est en m’essayant à des cadrages différents que j’ai eu l’idée de basculer mon objectif pour obtenir une forme de pyramide à partir du coin supérieur gauche d’un immeuble tout à fait normal.

Pourquoi une telle composition ?

L’idée était de surprendre, de proposer une autre vision de la réalité en modifiant les équilibres habituels.

J’ai d’abord zoomé pour ne cadrer qu’une partie de la façade. Je souhaitais ne capturer qu’un seul coin de l’immeuble pour en faire la pointe de ma pyramide. Ensuite, j’ai basculé mon appareil photo en visant de telle manière que chaque pan de mur soit dirigé vers l’un des coins inférieurs de ma composition.

Par ailleurs, j’avais repéré dans le ciel une sorte de ligne d’éclaircie. Je me suis donc déplacé latéralement pour la placer dans l’alignement de la pointe de ma pyramide. Il m’a fallu quelques minutes pour trouver la position idéale qui me permette d’obtenir à la fois la symétrie et l’alignement du ciel…

Enfin, j’ai choisi de placer la pointe de la pyramide au centre de mon cadre, contrairement à ce que recommande la règle des tiers, l’idée étant de donner autant de place au bâtiment qu’au ciel. Je trouvais également que la forme du triangle de la pyramide était plus belle ainsi.

Enfin, j’ai réglé l’ouverture sur f/6,4 afin d’obtenir une profondeur de champ assez grande et donc une netteté optimale (il n’y a pas d’effet de profondeur dans cette photo, tout est à peu près sur le même plan, ce qui limite donc les problèmes de netteté). Comme nous étions au milieu de la journée, le ciel était lumineux et j’ai réglé ma sensibilité sur 200 ISO. Enfin, j’ai choisi une vitesse d’obturation rapide (1/1 000 s) dans l’idée de sous-exposer légèrement pour obtenir un ciel sombre occupant bien l’espace.


Coulisse

Lorsque j’ai essayé d’abaisser mon objectif pour cadrer davantage de bâtiment, le triangle est devenu plus allongé en hauteur ce qui a déséquilibré la composition globale.



J’aime beaucoup cette photo. Elle est très graphique. Les nombreuses fenêtres rectangulaires, qui forment un motif intéressant, prennent soudain une forme de losange grâce à ce cadrage original. Les jeux de lumière et de reflets dans les fenêtres leur donnent du mouvement. La forme pyramidale du bâtiment interpelle le spectateur qui a besoin d’un petit temps pour comprendre de quoi il s’agit ; l’alignement de la pointe du bâtiment avec l’éclaircie dans le ciel donne presque une dimension ésotérique à l’ensemble.


Soyez créatif

Amusez-vous à photographier l’architecture autour de chez vous. Cela vous poussera à vous poser des questions de composition intéressantes qui stimuleront votre créativité.




[image: Image]

Voici un autre exemple de décalage de point de vue, cette fois-ci avec un immeuble à Berlin. Dans son environnement réel, ce bâtiment n’avait rien de spécial. Pourtant, en zoomant pour en isoler une petite partie du reste du paysage et en basculant mon cadrage, j’ai proposé une nouvelle manière de le regarder. On dirait presque l’avant d’un bateau super-tanker photographié par en dessous !



Et si c’était à refaire ?

Dans l’idéal, j’aurais aimé respecter une symétrie parfaite au niveau de la base de la pyramide dans les coins inférieurs de la photo mais, à main levée et en pleine rotation de l’appareil, cela n’était pas évident. Si j’avais eu un trépied, j’aurais pu prendre le temps de soigner ce détail.





Coulisse 28 – À vélo sur la côte du Bohuslän, Suède [image: Image]

Lors d’une randonnée en VTT sur la côte du Bohuslän, en Suède, je cherchais à raconter par l’image cette jolie balade en plongeant le spectateur dans l’ambiance et le paysage. Malgré le fait que cette activité soit tout à fait commune, je souhaitais réaliser des images un peu plus élaborées que le simple fait de pointer mon appareil tous azimuts sans descendre de mon vélo.


Points abordés

•La composition, le cadrage – les perspectives, le premier plan.

•S’affranchir des règles – couper les têtes.

•Raconter une histoire.



Matériel

Nikon D200

Tamron 17-50 mm f/2,8

Infos EXIF

19 mm (équivalent 28 mm en plein format)

1/200 s

f/7,1

320 ISO

[image: Image]

Pourquoi une telle composition ?

À un certain moment de la balade, j’ai noté que l’un des membres de notre petit groupe a arrêté de pédaler pour observer le paysage. J’en ai profité pour descendre de mon vélo, poser un genou à terre et cadrer : l’idée était de me servir de cette personne et de son vélo comme d’un premier plan pour dynamiser mon image.

[image: Image]

En réalité, je me suis servi de la déformation optique provoquée par l’utilisation d’un grand-angle et par ma légère contre-plongée (voir page 7), pour créer une perspective : la forme triangulaire créée par le vélo et le genou du cycliste dirigent le regard vers les maisons et les rochers en arrière-plan. L’attention du spectateur est donc dirigée vers des éléments qui décrivent l’environnement de cette scène : les maisons rouges sont typiquement scandinaves et le chaos de rochers rosés, que l’on pourrait croire tout droit sortis des Côtes-d’Armor en Bretagne, sont localisés en Suède.

Par ailleurs, un second vélo est passé dans la scène. Étant donné qu’il est arrivé dans mon dos, j’ai attendu qu’il passe devant les maisons, pour ne pas les cacher, et j’ai déclenché au moment où il s’est trouvé entre les maisons et le bord droit du cadre. Ainsi, il donne du mouvement à l’image et confère à son histoire la sensation que la randonnée VTT est toujours en cours.


La perspective

La perspective photographique, c’est un élément de la composition qui, en dirigeant le regard du spectateur vers l’intérieur de la photo (avec les fameuses lignes de fuite), créé l’illusion de profondeur alors que l’image est en réalité plate, en deux dimensions (voir page 27).



Côté réglages, j’ai choisi une petite ouverture (f/7,1) pour assurer une grande profondeur de champ (cette dernière étant tout de même réduite par le fait que la distance de mise au point avec le vélo est courte) et une vitesse de 1/200 s pour figer le mouvement du second cycliste. La sensibilité était réglée sur 320 ISO car le ciel était nuageux et la luminosité n’était donc pas exceptionnelle (voir page 17).

S’affranchir des règles

Pourquoi ai-je coupé la tête du premier cycliste ? Parce que l’intégrer n’aurait rien apporté de plus à ma photo. Elle m’aurait, au contraire, obligé à reculer pour que l’intégralité de son corps rentre dans mon cadre, ce qui aurait éloigné les maisons et donné une part plus importante au ciel. Enfin, l’image aurait surtout perdu en dynamisme car la perspective n’aurait pas été aussi présente et l’attention du spectateur aurait été attirée par la tête du cycliste autant que par les maisons. Le sujet de la photo aurait donc été moins défini.


L’art d’enfreindre les règles

Couper les éléments d’une scène est généralement déconseillé en photographie. On recommande toujours de soigneusement construire sa composition pour éviter ce genre d’écueil. La photographie étant une discipline artistique, il s’agit de bonnes pratiques plutôt que de règles gravées dans le marbre. Ainsi, il est possible de s’en affranchir tant que cette prise de liberté contribue à renforcer l’histoire racontée ou sa propre créativité.

Ce qu’il faut éviter, c’est de cadrer ou tronquer partiellement des éléments qui n’apportent rien d’autre à l’image que de la distraction visuelle venant éloigner l’œil du sujet principal ou de la thématique principale.



[image: Image]

Voici un autre exemple de photographie où j’ai utilisé ce type de cadrage. Observez-bien : le coude, l’appareil photo, le genou et les pieds de la personne photographiée dirigent tous le regard du spectateur vers la cascade et l’eau translucide.

La personne n’est pas le sujet mais son rôle est de :

•créer un premier plan qui dirige le regard vers le vrai sujet ;

•donner une notion d’échelle au paysage ;

•amener un nouvel élément de narration à l’histoire : nous ne sommes pas dans un lieu sauvage mais dans un site aménagé avec des pontons en bois grâce auxquels les visiteurs peuvent accéder aux cascades, le chemin est tracé.





Coulisse 29 – L’œil du guépard [image: Image]

Alors que je visitais l’enclos des guépards dans un zoo de Normandie, l’un deux est venu se coller à la vitre et fixait quelque chose au loin, ignorant superbement les visiteurs collés à 3 cm de lui de l’autre côté de la vitre. Les contraintes du moment m’ont poussé à faire preuve de créativité pour rendre toute la force de ce portrait.


Points abordés

•La photographie d’animaux – éliminer un décor gênant au zoo, capter la bonne attitude, transmettre l’émotion.

•La photographie de portrait – la justesse, le premier plan et l’arrière-plan.

•Observer et repérer les éléments visuels, comme les détails, les lignes et le graphisme.

•La composition, le cadrage – oser des choix audacieux pour renforcer la narration.



Matériel

Nikon D3s

Sigma 70-200 mm f/2,8

Infos EXIF

200 mm

1/640 s

f/5

500 ISO

[image: Image]

Problèmes rencontrés

Quatre éléments contraignants me gênaient pour photographier cette scène :

•l’arrière-plan, dont le décor était peu naturel ;

•les traces de doigts sur la vitre ;

•le fait que l’animal bouge sans cesse ;

•les visiteurs agglutinés autour de moi et jouant des coudes pour apercevoir l’animal.

Solution

En prenant soin de contourner le mieux possible les problèmes auxquels j’étais confronté, j’ai pris une première photo. L’animal avait une belle attitude, on distinguait le balayage de sa queue et je m’étais arrangé pour qu’il se distingue uniquement sur le fond clair, afin d’être plus lisible que sur le fond sombre.

Cette première photo est plutôt jolie mais elle manque de force (voir page 166). L’image n’a pas de sujet particulier qui lui conférerait un intérêt spécial et l’animal est un peu trop à distance.

La solution pour éliminer les problèmes de traces de doigts et d’arrière-plan a été de réduire la profondeur de champ autant que possible, en travaillant sur deux composantes : la focale et l’ouverture.

•Pour ce faire, j’ai commencé par zoomer à 200 mm car l’utilisation de longues focales réduit naturellement la profondeur de champ (voir page 22).

•Ensuite, j’ai choisi une grande ouverture (voir page 14) mais je n’ai pas sélectionné l’ouverture maximale de mon objectif (f/2,8), car je ne souhaitais pas que l’animal soit trop plongé dans un flou artistique. Il me fallait quand même pouvoir distinguer une partie de sa tête ; or, une ouverture de f/2,8 combinée à 200 mm aurait entraîné une profondeur de champ vraiment trop réduite.

La réduction de la profondeur de champ (autrement dit, le renforcement du flou artistique) a bien fonctionné pour contourner les problèmes du décor, même s’ils ne sont pas tous occultés tant la vitre était sale.

Enfin, j’ai choisi une vitesse d’obturation rapide (1/640 s) pour éviter tout flou de bougé, à la fois parce que l’animal était en mouvement et surtout parce que les visiteurs autour de moi me bousculaient sans cesse…

[image: Image]

Pourquoi une telle composition ?

Il me fallait réaliser une image originale dans un environnement contraignant. Le guépard était à quelques centimètres de moi et j’avais peu de temps pour réfléchir à mon cadrage car j’ignorais s’il resterait longtemps dans cette position.

En observant la symétrie des dessins sur le pelage splendide de ce fauve, j’ai eu l’idée d’oser un cadrage tronquant la moitié de l’animal afin de mettre, paradoxalement, en valeur cette symétrie. L’autre moitié est ainsi suggérée, le miroir des traits étant reconstitué par le cerveau du spectateur.

J’ai donc soigné mon cadrage, de manière à couper précisément au centre de la tête du guépard, en me concentrant notamment sur l’arête de son nez, sa truffe et sa bouche. Les lignes autour des yeux sont très belles. Notamment cette longue ligne courbée et précise qui part de son museau et remonte vers les yeux en nous guidant droit dans son regard. Ses paupières noires, qui intensifient ce regard ténébreux, sont dessinées dans la continuité parfaite de cette longue ligne.

La ligne se poursuit d’ailleurs sur le dessus du crâne du guépard, où elle délimite des taches pointillées qui, elles-mêmes, tracent une route qui nous emmène jusque sur le dos de l’animal.

L’utilisation du 200 mm et de la faible profondeur de champ a permis de créer un très joli bokeh d’arrière-plan (voir page 24) qui renforce l’aspect graphique de ce cliché : les cercles clairs du bokeh viennent faire écho aux taches circulaires sombres du pelage du guépard, que l’on pourrait croire encore fraîches du pinceau qui les as créées.

Les guépards ont un regard perçant. J’ai donc pris soin de faire la mise au point sur ses yeux, pour concentrer l’attention du spectateur sur ce regard magnétique. La fascination exercée par ce regard, qui nous fait hésiter entre admiration et effroi, est renforcée par le fait que la moitié de la tête soit cachée.


Le sens des lignes

Les motifs du pelage sont vraiment mis en valeur dans cette image. La proximité de l’animal lors de la prise de vue a permis de donner une place importante aux lignes de son pelage qui nous guident vers les yeux du fauve et plongent irrésistiblement notre regard dans le sien.



Enfin, j’ai décidé de convertir cette photo en noir et blanc lors du post-traitement pour mieux servir l’idée de cette composition. En effet, les couleurs d’origine n’étant pas très harmonieuses (de l’herbe verte, un substrat gris et marron sur le sol et le pelage jaune, beige et noir du guépard), elles créaient une distraction visuelle qui faisait perdre beaucoup d’intérêt à cette scène. La conversion en noir et blanc a recentré le regard sur les motifs graphiques du pelage et sur le regard du fauve, ce dernier apportant beaucoup de force à la composition.

J’aime beaucoup cette image. Les contraintes de la scène m’ont poussé à faire preuve de créativité. J’ai l’impression d’avoir fait un portrait juste de cet animal et transmis l’émotion qu’il m’a procurée. On sent tout le respect et la superbe qu’impose le fauve. En gardant mon sens de l’observation en alerte pour repérer les détails graphiques du pelage, en étant réactif pour ne pas manquer une scène qui s’est déroulée en quelques secondes et en osant un cadrage audacieux, je pense avoir pu réaliser un portrait qui met en valeur cette véritable œuvre d’art vivante qu’est le guépard.





Coulisse 30 – Jungle urbaine [image: Image]

Alors que je rentrais à pied chez moi, sacs de courses en main, j’ai repéré un massif de feuillages au pied d’un parking, au bord d’une route. A priori rien de très glamour. Pourtant, les grandes feuilles donnaient une impression d’exotisme, le sentiment de se trouver au cœur d’une jungle luxuriante ; elles abritaient aussi quelques jolies fleurs colorées.

Depuis que je possède un Smartphone avec un appareil photo correct, je prends très souvent des photos de végétaux car ils se trouvent partout et constituent une bonne source d’inspiration ! Je post-traite ensuite directement sur mon téléphone mobile.


Points abordés

•La photographie du quotidien, la photo au Smartphone.

•La composition, le cadrage – faire mentir le réel.

•Se positionner, observer.

•Anticiper le post-traitement dès la prise de vue.



Matériel

Smartphone LG G4

Infos EXIF

4,42 mm (équivalent 36 mm en plein format)

1/500 s

f/1,8

150 ISO

[image: Image]

Pourquoi une telle composition ?

J’ai donc sorti mon Smartphone de ma poche et me suis approché de ces végétaux, à la recherche d’une zone à photographier où la fleur et les feuillages qui l’entouraient seraient joliment disposés.

Ma première idée était de jouer les illusionnistes en « trompant » visuellement le spectateur grâce à la magie de la composition photographique. Je souhaitais ainsi lui présenter une image évoquant le foisonnement d’une végétation tropicale alors qu’il s’agissait juste d’un massif végétal d’ornement sur un parking breton…

Ma seconde idée était de faire une image au format carré. C’est un format que j’affectionne car je trouve qu’il oblige à travailler sa composition, à réfléchir aux équilibres et à concentrer l’attention sur un sujet clair.

Par ailleurs, je souhaitais à peu près centrer la fleur dans mon cadre dans l’idée d’une série.

Enfin, dès la prise de vue, je prévoyais de post-traiter mon image pour obtenir des ombres très prononcées et renforcer cette atmosphère tropicale (dans la vraie jungle, il fait sombre), ainsi que pour créer du vignettage qui dirigerait le regard vers le centre du cliché.


Le vignettage

C’est le fait que l’exposition soit plus sombre sur les côtés de la photo qu’en son centre. Il peut, entre autres, être dû à un défaut optique de l’objectif. Selon les situations, cet effet peut être considéré comme un défaut, ou recherché pour servir la composition (comme dans l’image présentée ici). On peut le réduire ou l’accentuer au post-traitement.



Problèmes rencontrés

Les appareils photo, même sur téléphone, ne prennent pas directement les images au format carré. Ce format s’obtient par une manipulation de recadrage au post-traitement, soit via un logiciel dédié sur ordinateur, soit via des applications de post-traitement directement sur Smartphone (j’utilise Snapseed).

Il faut donc imaginer ce que donnera son cadrage au format carré dès la prise de vue.

Par ailleurs, l’objectif du Smartphone est un très grand-angle, alors que dans mon cas je devais isoler une zone du massif végétal pour réussir mon illusion.

Solution

J’ai donc commencé par me rapprocher tout près de la zone sur laquelle j’avais jeté mon dévolu, les pieds dans le massif végétal et le Smartphone à bout de bras pour rapprocher l’objectif du sujet.

Puis j’ai placé la fleur vers le bas de ma composition. En effet, j’avais déjà mon cadrage carré en tête et les feuillages qui m’intéressaient pour envelopper la fleur se trouvaient surtout au-dessus d’elle (les grandes feuilles bien larges qui tombent de part et d’autre de celle-ci).

Côté réglages, le Smartphone ne me laisse la main que sur deux leviers : la sensibilité et la vitesse d’obturation. Je laisse donc toujours l’appareil calculer automatiquement l’exposition, puis je modifie l’un ou l’autre de ces réglages si besoin. Pour cette photo, je n’ai rien modifié car elle me semblait correctement exposée.

Pourtant, je souhaitais réaliser une image dont les tons sombres seraient prononcés en mettant en valeur les ombres dans les feuillages, afin de donner beaucoup de relief et de communiquer une sensation de végétation luxuriante rappelant la luminosité ombragée de la jungle.

J’aurais pu sous-exposer volontairement dans le but d’obtenir des ombres très prononcées mais la fleur aurait également été sous-exposée et il n’aurait pas été facile de lui redonner de la luminosité au post-traitement (un post-traitement réalisé sur ordinateur de bureau me l’aurait permis de manière plus précise, mais sur Smartphone il est parfois difficile de faire des réglages fins).

Je savais donc d’avance que j’utiliserais le post-traitement pour atteindre ce résultat et j’imaginais déjà certains des réglages que j’utiliserais avant même de déclencher.


[image: Image]

À gauche : l’environnement réel du massif végétal. À droite : la photo d’origine, avant recadrage.



Post-traitement

Une fois à la phase de post-traitement, au moment du recadrage en format carré, j’ai centré ma fleur avant de la décaler légèrement vers le bas afin que les grandes feuilles du dessus soient bien visibles.

Côté traitement de l’exposition :

•j’ai baissé le curseur « ombres » pour assombrir davantage les tons sombres, donner du relief à l’image et renforcer l’atmosphère de jungle ;

•j’ai augmenté le curseur « tons clairs » pour dynamiser les parties claires de l’image qui se trouvaient sur les tiges de la fleur ;

•j’ai augmenté le curseur « contraste » ;

•j’ai abaissé le curseur « ambiance » pour accentuer encore davantage le contraste des zones sombres ;

•j’ai légèrement baissé la température de couleur pour refroidir les couleurs et simuler les couleurs ombragées de la jungle ;

•j’ai augmenté le curseur « structure » (dans l’option « netteté ») pour renforcer la texture de la fleur et de ses tiges ;

•j’ai rajouté du vignettage pour concentrer l’attention vers le centre de l’image.


Anticiper le post-traitement

Penser au post-traitement lors de la création de l’image permet de s’arranger pour optimiser le résultat dès la prise de vue ; en pensant déjà au résultat que l’on vise et aux moyens d’y parvenir (voir page 29).




En ligne

J’ai préparé une vidéo montrant comment j’ai post-traité cette image directement dans Snapseed. Vous pourrez la voir en vous rendant sur tontonphoto.fr/snapseed-comment-post-traiter-photos-smartphone.




[image: Image]

Conclusion

À travers ces 30 coulisses et le chapitre consacré aux bases techniques de la photographie, j’ai voulu vous montrer qu’une image se construit. Peu importe l’appareil photo que vous possédez, il n’est rien d’autre qu’un outil qui sert à exprimer votre vision. En apprenant à l’utiliser, on fait des erreurs, on rate des images. Beaucoup au début, puis de moins en moins à force de pratiquer.

J’espère que vous aurez lu ce livre comme une invitation à sortir votre appareil photo toujours davantage, dès que vous en avez l’occasion. Il n’y a pas de secret, plus vous pratiquerez, plus vous progresserez.

Exercez aussi votre œil à composer des photos, même quand vous n’avez pas de matériel sur vous. Dans les transports en commun, en vous promenant, toutes les occasions sont bonnes pour vous entraîner mentalement à repérer des scènes photogéniques et à imaginer des compositions photographiques.

Le meilleur conseil que je puisse vous donner, c’est d’analyser. Regardez beaucoup d’images. Vraiment beaucoup. Et analysez-les. Puis sortez photographier, expérimentez, amusez-vous (c’est important), faites des erreurs et analysez-les. Ressortez photographier, en essayant de corriger vos erreurs. Puis analysez de nouveau vos images… C’est le meilleur chemin vers le progrès !

Par ailleurs, ne vous découragez pas. La photographie est une discipline magnifique mais qui se mérite. Ne comptez pas vos efforts, ils seront progressivement récompensés par la satisfaction de maîtriser vos images et par le plaisir de la création. Plus vous vous améliorerez, plus vous vous amuserez… C’est une belle perspective !

Enfin, je vous invite à consulter mon blog (tontonphoto.fr). Vous y trouverez des ressources complémentaires et rejoindrez une formidable communauté de lecteurs et de lectrices.

J’espère que ce livre vous aura insufflé l’envie de photographier. S’il vous a plu, n’hésitez pas à en parler autour de vous, à l’offrir et à m’écrire pour me faire part de vos progrès, de vos apprentissages ou de vos questions !


[image: Image]





À propos de Tonton Photo

Je suis avant tout un passionné de l’image et j’ai la chance de pouvoir exercer aujourd’hui les métiers de directeur artistique et de photographe (essentiellement dans la photographie de voyage et d’entreprise où je réalise notamment reportages et portraits).

J’ai appris la photographie en autodidacte à partir de 2004, dans le livre d’un photographe australien (Steve Parish) contenant quelques bases techniques. J’avais un appareil argentique et je consignais les détails de chaque scène photographiée dans des carnets de notes. Il me fallait déposer les pellicules chez le photographe et attendre patiemment leur développement pour pouvoir analyser chaque image. Mon apprentissage a donc été très empirique et instinctif. En travaillant la technique, bien sûr, mais aussi la créativité et le sens de l’observation, j’ai pu progresser, certes à mon rythme, mais sûrement.

Désormais photographe professionnel, je partage depuis 2011 mon amour de la photo sur mon blog Tonton Photo (tontonphoto.fr) où j’ai développé une relation conviviale avec mes lecteurs. L’idée y est de partager mes trucs et astuces pour vous apprendre la photographie comme votre tonton le ferait au coin du feu ou autour d’un verre. Je publie des articles, je réponds aux questions des abonnés, je partage mes dernières photos et, parfois même, je pars en voyage-photo avec quelques lecteurs. Les échanges avec la communauté des abonnés sont très enrichissants et, en enseignant la photographie, je progresse moi-même beaucoup.

Mon obsession : inspirer, décrypter et rendre la photographie accessible à tous, par des conseils simples et concrets que j’aurais moi-même aimé recevoir à mes débuts.


Pour suivre toutes les nouveautés numériques du Groupe Eyrolles, retrouvez-nous sur Twitter et Facebook
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